﻿ACADEMIA DE ȘTIINȚE A URSS INSTITUTUL DE ISTORIA ARTEI AL MINISTERULUI CULTURII AL URSS ARTĂ SI OAMENII EDITURA "NAUKA" MOSCOVA - - - ECHIPA DE REDACȚIE: V S KRUZHKOV, G A NEDOSHIVIN, Y N DAVYDOV, N G SHAKHNAZAROVA Editori responsabili: V I TASALOV, N G SHAKHNAZAROVA DESPRE ARTA NAȚIONALĂ G Nedoshivin Problema naționalității față de artă este una dintre problemele centrale ale esteticii realismului socialist Într-un anumit sens, putem spune că această problemă este un fel de "punct de trecere" al tuturor celor mai arzătoare probleme estetice, cel puțin pentru epoca noastră istorică - epoca tranziției de la capitalism la comunism Se știe ce mare importanță a acordat V I Lenin naționalității art Într-o conversație cu Clara Zetkin în - și aceasta este cea mai extinsă fixare a gândurilor care l-au agitat pe Vladimir Ilici în legătură cu problemele culturii în primii ani postrevoluționari - Lenin a subliniat cu insistență că rădăcina întrebării era relația de artă la popor și popor la artă Metodologia leninistă pentru rezolvarea oricăror probleme generale și particulare de politică, economie și cultură este soluția lor din punctul de vedere al intereselor oamenilor muncii Punctul de vedere al maselor înseși (desigur, în "motivul" lor, și nu în "prejudecata" lor; Lenin a vorbit și el de mai multe ori despre asta) a fost pentru marele teoretician și conducător al revoluției cea mai mare sancțiune de pretutindeni, inclusiv în materie de art "Nu este importantă părerea noastră despre artă", a subliniat Lenin "Nu este important și ceea ce arta dă câtorva sute, chiar câteva mii din populația totală, numărându-se în milioane" Esența constă în fuziunea artei cu oamenii, în stăpânirea de milioane a tuturor realizărilor culturii artistice și emanciparea inițiativei creatoare a maselor, în folosirea resurselor artei în scopul conștientizării de sine istorice a oamenilor, pentru dezvoltarea spirituală integrală a oamenilor "Trebuie", a conchis Lenin, "trebuie să avem întotdeauna muncitorii și țăranii sub ochii noștri De dragul lor, trebuie să învățăm să gestionăm, să numărăm Acest lucru este valabil și în domeniul artei și culturii "ÎN I Lenin despre cultură și artă M , Art, , p Luarea mereu pe poziția intereselor oamenilor muncii a însemnat, în raport cu arta, evaluarea oricăror fenomene artistice din punctul de vedere al sarcinilor fundamentale ale revoluției culturale; abordează artiștii și lucrările lor având în vedere, în final, interesele cele mai profunde ale poporului revoluționar, interesele victoriei socialismului Lenin a văzut perfect că procesele de dezvoltare artistică din timpul celei mai profunde istorii cunoscute a revoluțiilor nu pot merge absolut fără probleme, "fără probleme", fără conflicte și contradicții interne, dar și-a imaginat clar modalitățile de rezolvare practică a acestor contradicții Schițând proiectul unui nou program de partid în , V I Lenin a subliniat: "Tocmai în această direcție de a oferi efectiv lucrătorilor și exploataților oportunitatea de a se bucura efectiv de beneficiile culturii, civilizației și democrației este cea mai importantă lucrare a Guvernul sovietic este format " Construirea unei noi culturi socialiste, crearea unei noi arte proletare, este pentru Lenin un proces al cărui conținut și formă sunt determinate nu de categorii ideologice abstracte, oricât de sublime și nobile ar fi acestea în forma lor abstractă, ci de practica vie a revoluţiei Pregătindu-și celebrul proiect de rezoluție pentru Congresul Proletcultelor, formulează pe scurt miezul ideilor sale: "nu inventarea unei noi culturi proletare, ci dezvoltarea celor mai bune modele, tradiții, rezultate ale culturii existente din punct de vedere a viziunii asupra lumii a marxismului și a condițiilor de viață și de luptă ale proletariatului în epoca dictaturii sale" e Tocmai acest punct de vedere - al clasei muncitoare revoluționare, avangarda maselor - i-a dictat lui V I Lenin primul paragraf al rezoluției, unde, după cum se știe, formularea clasică a spiritului de partid al artei ca conținut al punctul de vedere al poporului în epoca revoluției este dat: "În Republica Muncitorească și Țărană Sovietică întreaga formulare a cauzei educației, atât în domeniul politic și educațional în general, cât și în special în domeniul artă, trebuie să fie impregnată cu spiritul luptei de clasă a proletariatului pentru realizarea cu succes a scopurilor dictaturii sale, adică pentru răsturnarea burgheziei, pentru desființarea claselor, pentru eliminarea oricărei exploatări a omului de către om " Gândul lui Vladimir Ilici despre necesitatea rezolvării problemelor de artă în interesul poporului, adică în cele din urmă, în interesul comunismului, trece ca un fir roșu și cu o consistență extraordinară prin toate declarațiile sale despre chestiuni artistice, începând cu articolul " Organizarea partidului și literatura de partid" "Va fi literatură liberă, pentru că nu interes personal și nu carieră, dar ideea de socialism și simpatie pentru oamenii muncitori va fi verbo "V I Lenin despre cultură și artă, M , Art, , p Ibid , p Ibid , p pentru a aduce noi și noi forțe în rândurile sale Va fi literatură liberă, pentru că va servi milioanelor și zecilor de milioane de oameni muncitori care sunt culoarea țării, puterea ei, viitorul ei" se scrie în această operă fundamentală leninistă Aici, pentru prima dată, ideea naționalității viitoarei culturi artistice socialiste ca trăsătură principală și decisivă se dezvăluie cu cea mai mare certitudine Același punct de vedere stă la baza judecăților lui Lenin despre cultura modernă și trecută Vladimir Ilici, după cum știți, a subliniat constant necesitatea de a distinge două tendințe antagonice în viața spirituală a fiecărei națiuni Există două culturi în fiecare cultură națională, a subliniat el, atrăgând atenția asupra faptului că viața și lupta maselor dau naștere în mod necesar în sfera suprastructurii societății burgheze unei culturi democratice și socialiste, sau cel puțin elemente de aceasta Din această cultură, pe pământul ei, se dezvoltă ulterior cultura poporului învingător, cultura socialismului Ar fi o greșeală să interpretăm dogmatic ideea lui Lenin despre două culturi, prezentând materia sub forma unor lumi spirituale opuse mecanic una cu cealaltă Ideologia este pregătită nu în "replică", nu în spațiu fără aer, ci în fierberea vieții vii Dar chiar și în cele mai complexe vicisitudinile luptei de clasă, Lenin a reușit să discearnă tendințele conducătoare și determinante ale ciocnirilor ideologice Astfel, el l-a numit pe Plehanov drept model de "cultură socialistă", în ciuda menșevismului său, care nu l-a împiedicat în același timp pe Lenin să demască ireconciliabil greșelile lui Plehanov tocmai ca rezultat al influenței ideologiei burgheze asupra mișcării muncitorești Un mare dialectician, Lenin a fost capabil să combine cea mai subtilă și flexibilă analiză a fenomenelor concrete ale culturii spirituale și urmărirea constantă clară a luptei ireconciliabile a acestor ideologii Punctul de vedere al proletariatului revoluționar este exprimat și în întregul ciclu al articolelor lui Lenin despre Tolstoi Ideea, desigur, nu este că Vladimir Ilici a măsurat contradicțiile lui Tolstoi după criteriile conștiinței proletare Este ceea ce îi plăcea sociologiei vulgare să facă, în timp ce pentru Lenin o astfel de metodologie de evaluare este "necesară, desigur, dar nu suficientă" , căci nu este vorba despre compararea adevărului perfect cu eroarea perfectă, ci despre studierea dezvoltării constiinta maselor in experienta dificila a practicii primei revolutii rusesti Din punctul de vedere al naționalității, s-a putut înțelege nu numai elementul patriarhal-țărănesc al tolstoiismului, ci și faptul că în moștenirea sa "nu s-a retras în trecut, ceea ce aparține viitorului" A fost despre viitorul care avea să revină maselor Ibid , p (r) Ibid , p Ibid , p toate valorile spirituale create pe baza exploatării muncii lor, adică despre viitorul care va veni după revoluția socialistă De aceea și punctul de vedere al poporului a cerut o concluzie: "Tolstoi artistul este cunoscut unei minorități nesemnificative chiar și în Rusia Pentru ca marile sale opere să fie cu adevărat proprietatea tuturor, avem nevoie de o luptă și de o luptă împotriva unui astfel de sistem social, care a condamnat milioane și zeci de milioane la întuneric, asuprire, muncă silnică și sărăcie, este nevoie de o revoluție socialistă - remarcabil în profunzime reflecţii asupra soartei revoluţiei poporului în legătură cu opera marelui artist Nr cu același drept să spun că aceasta este o reflecție asupra marelui scriitor în lumina experienței revoluției populare Pentru Lenin aceasta, strict vorbind, este o problemă În judecățile lui Lenin despre artă, pătrunsă de ideea evaluării tuturor și a oricăror fenomene ale culturii artistice din punctul de vedere al intereselor oamenilor, nu a existat nici rigorism, nici elemente de "iconoclasm" puritan Lenin nu a înțeles niciodată poziția naționalității artei ca o poziție de afaceri a utilitarismului elementar El știa că arta nu este doar purtător, interpret și propagandist al ideilor revoluționare deja existente în societate, ci că poate fi solul lor nutritiv, mediul din care cresc În literatura rusă a secolului al XIX-lea, Lenin a văzut una dintre izvoarele puternice ale formării unei creații comuniste în Rusia, evident în sensul că tocmai literatura a creat în țara noastră o asemenea atmosferă spirituală în care gândirea revoluționară "a crescut bine" ", deși ea însăși nu a numit adesea direct "în axe" Lenin a știut să privească funcția socială a artei în sens larg Ascultarea "Appassionata" a stârnit în Vladimir Ilici - după Gorki - nevoia de a "mângâi oamenii pe cap", adică sentimente deloc "iacobin" Dar a face din Lenin, în atitudinea lui față de artă, pe această bază, un fel de intelectual liberal, frumos la inimă, înseamnă a comite o falsificare de neiertat Nu s-a temut, atunci când a existat o necesitate istorică pentru aceasta, să ceară din partea artei participarea directă, "aplicată" la propaganda revoluționară, să o considere drept "un instrument de propagandă" Nu se temea de acuzațiile de "vulgaritate", de neînțelegerea subtilităților artistice unde vedea nevoia unei apărări reale a intereselor maselor largi Caracteristică în acest sens este o conversație a lui Lenin, înregistrată de K Zetkin, "Da", a remarcat el zâmbind, "balet, teatru, operă, expoziții de pictură și sculptură nouă și mai recentă - toate acestea servesc drept dovadă pentru mulți din străinătate că noi, bolşevicii, nu suntem deloc barbari atât de groaznici pe cât credeau ei Nu neg aceste și manifestări similare ale "V I Lenin despre cultură și artă, M , Art, , p cultura naturală - nu le subestim deloc Dar, mărturisesc, prefer crearea a două-trei școli primare în sate îndepărtate decât cea mai magnifică expoziție din expoziție Creșterea nivelului cultural general al maselor creează acel sol ferm și sănătos din care vor crește forțe puternice, inepuizabile pentru dezvoltarea artei, științei și tehnologiei Dorința de a crea cultură, de a o răspândi este neobișnuit de puternică la noi Trebuie să recunoaștem că în asta facem foarte multe experimente, alături de cele serioase, avem multă forță și mijloace copilărești, imature, consumatoare Dar, aparent, o viață creativă necesită extravaganță în societate, precum și în natură Aici ne-am izbit nu numai de flexibilitatea profund dialectică a gândirii, fixată de K Zetkin în căutarea fierbinte a unei conversații, ci și de capacitatea de a vedea diversitatea acelor tendințe socio-estetice care, în cele din urmă, pot forma o cultură socialistă cu adevărat populară Nu atingem aici cel mai important aspect pentru Lenin al întregii probleme a culturii populare - problema caracterului ei național Problema aspectului național al naționalității ar trebui să facă obiectul unei lucrări speciale Dar, în orice caz, învățătura lui Lenin despre două culturi în fiecare cultură națională, despre rolul tradițiilor spirituale progresiste ale fiecărei națiuni, este de o importanță capitală pentru teoria artei populare Este posibil să remarcăm doar o latură a întrebării, care rămâne de obicei pe fundal în teoria noastră - despre unicitatea tradiției culturale care s-a dezvoltat în rândul oamenilor ca urmare a specificului dezvoltării sale istorice Reducem adesea principiul național în artă doar la formele "originale" de artă populară, și totuși perioada imediat premergătoare revoluției este de cea mai mare importanță pentru forma națională a artei socialiste Acum că s-a format un vast lagăr al socialismului, aceste diferențe, diferențele în forma națională de manifestare a legilor generale, sunt foarte clare Desigur, modul de viață patriarhal al maselor din Est formează alte moduri de refractare a conștiinței socialiste în arta de astăzi decât în Cehoslovacia industrială dens populată Chiar și diferențele dintre pozițiile individuale ale partidelor comuniste în raport cu problemele artei contemporane se explică în mare măsură prin particularitățile naționale ale dezvoltării culturii țărilor respective Acesta este unul dintre aspectele importante ale problemei Dar, repetăm, caracterul național al artei necesită o atenție specială și nu vom atinge aici Trebuie doar amintit că problema tradițiilor democratice și socialiste din fiecare cultură națională este inclusă organic în doctrina lui Lenin despre arta populară "Amintiri ale lui V I Lenin", vol M , , p Deci, în V I Lenin găsim un sistem consistent de vederi asupra esenței relației dintre artă și popor El a considerat naționalitatea drept cea mai importantă trăsătură a oricărei mari arte, în același timp distingând clar contradicțiile în care această naționalitate s-a revelat în multe fenomene ale artei din trecut În distrugerea mediastinului dintre mase și cultura artistică, el a văzut una dintre sarcinile principale ale revoluției culturale, adică transformarea culturii în interesul poporului, pentru că el credea că în condițiile construirii socialismului, arta ar trebui să devină proprietatea a milioane de oameni și să modeleze și să-și exprime direct interesele Aceste opinii au stat la baza teoriei artei sovietice Cu toate acestea, înainte de a se întâmpla acest lucru, pentru o perioadă destul de lungă estetica noastră profesională a rămas extrem de surdă la problema naționalității artei în general Întorsătura a avut loc în anii A început cu o critică a sociologiei vulgare cu dorința ei de a lega întreaga masă a fenomenelor artistice, cu posibila excepție a folclorului artistic țărănesc patriarhal, de unul sau altul "strat" al claselor conducătoare Sociologii vulgari nu au putut dezvălui întreaga complexitate a relației conștiinței sociale cu baza socio-economică Ei au înțeles doar ceea ce se afla la suprafață și nu au putut să înțeleagă niciodată că "mințile sunt întotdeauna legate prin fire invizibile de corpul oamenilor" Cât de mult s-a înrădăcinat această prejudecată în mintea majorității teoreticienilor poate fi judecat după următorul fapt caracteristic: nici în prima ediție a Enciclopediei literare, al cărei volum corespunzător a fost publicat în , nici măcar în prima ediție a TSB în , există articole despre naționalitatea art Între timp, în , A M Gorki a pus bazele dezvoltării teoriei artei populare în condițiile construirii socialismului și, în acest sens, a pus întrebări despre tradițiile populare ale culturii trecutului în discursul său principal la Primul Congres al Scriitori După aceasta, s-au început lucrările privind studiul opiniilor democraților revoluționari ruși asupra artei populare, în primul rând Belinsky și Dobrolyubov Au apărut și primele lucrări originale ale criticilor literari și de artă sovietici Adevărat, au fost câteva simplificări În negarea schemelor sociologice vulgare, uneori ei nu au trecut la o înțelegere cu adevărat științifică, leninistă a naționalității, ci au alunecat în argumente foarte vagi despre naționalitatea tuturor și a oricăror artiști, fără nicio încercare de a concretiza conținutul social și ideologic al acest concept de fiecare dată în raport cu acest fenomen K Marx şi F Engels Opere, vol , p artă Această nouă variantă a sociologiei vulgare, ca să spunem așa, a persuasiunii liberal-populiste a primit o dezvoltare deosebită în ultimul război și primii ani postbelici Apoi a dobândit trăsături specifice, aș vrea să spun, "decorative și decorative", cel mai clar, "artistic" refractate în demonstrarea "naționalității" eroilor filmelor biografice din acei ani Dar, deși un astfel de primitiv sociologic a pătruns, ca urmare a cultului personalității, chiar și în anumite documente de partid , aceasta nu ar trebui să ne ascunde esența procesului în curs de dezvoltare a gândirii teoretice Procesul de asimilare a problemei naționalității de către estetica noastră și-a avut profundele sale premise sociologice Ele ar trebui elucidate cel puțin pe scurt, deoarece însăși soarta înțelegerii teoretice a problemei naționalității este strâns legată de caracteristicile specifice culturii artistice socialiste însăși Cultura artistică socialistă se caracterizează prin modele noi, diferite într-un anumit sens de cele care guvernează dezvoltarea artei în societățile de clasă antagonice Ideea lui Lenin despre necesitatea în condițiile revoluției de a rezolva și chestiunile de artă în interesul întregului popor nu este pur și simplu o expresie a poziției unui gânditor revoluționar - ideologul clasei muncitoare și nimic mai mult Aceasta este în același timp o declarație a legii obiective a revoluției culturale Toate valorile spirituale se transformă în proprietatea poporului și, prin urmare, cultura este capabilă să se dezvolte ca cultură la nivel național Orice elitism este, în principiu, ostil socialismului, iar aceasta este baza adevăratei democrații în creativitatea culturală socialistă, inclusiv în artă Cultura socialistă nu se poate dezvolta în detrimentul maselor, iar în trecut acesta a fost adesea prețul unui progres artistic autentic Să ne amintim cum a subliniat Engels că sclavia nu numai că "a distrus Atena", ci a fost și o condiție prealabilă necesară pentru înflorirea filozofiei, științei și artei în timpul înalților clasici Vorbim despre tendința istorică de conducere, care nu se realizează imediat și deloc ușor Vom reveni mai jos asupra acestui aspect al problemei Dar chiar și cu toate acestea, a doua zi după octombrie, rațiunea istorică a relațiilor contradictorii dintre oameni și artă este eliminată, ceea ce a afirmat Lenin în cuvintele citate de K Zetkin: "Abordarea A se vedea Decretul Comitetului Central al Partidului Comunist al Bolșevicilor Unisional asupra operei lui Muradeli "Marea prietenie" ( ) și în special stenograma ședinței din Comitetul Central dedicat problemelor creativității muzicale Subiectivismul care a pătruns în acest decret sub influența cultului personalității a fost indicat în Decretul Comitetului Central al PCUS din mai "Cu privire la corectarea erorilor în evaluarea operelor" Marea prietenie", Bogdan Khmelnitsky "și" Din inimă "" unsprezece artă pentru oameni și oameni pentru artă" nu este doar ceea ce cineva ar dori să obțină Este un lucru care poate și trebuie realizat, deși departe de a fi imediat, deoarece aici s-au acumulat frâne socio-economice, istorice și culturale extrem de grave și adânc înrădăcinate După revoluția proletară, se ridică adevărate premise pentru eliminarea acelei mari "bifurcări" a culturii, ale cărei rudimente pot fi observate deja în momentul formării societăților de clasă, alături de exproprierea materială și spirituală a poporului muncitor Această "bifurcare", așa cum este acum pe scară largă raportată în literatura estetică sovietică, ajunge la apogeul în epoca capitalismului, deși imaginea care ni se prezintă, așa cum vom încerca să stipulăm mai jos, necesită unele modificări semnificative Fără îndoială, se poate afirma un fapt decisiv - relația dintre masele de oameni și diferitele domenii ale culturii spirituale se poate dezvolta diferit la diferite stadii de dezvoltare, dar nici lipsa de înțelegere, nici inaccesibilitatea valorilor culturale la secțiunile largi a oamenilor muncitori în ei înșiși pot depune mărturie despre "anti-popor" anumite opere de artă ale societăților antagonice de clasă Deja în Renaștere ne întâmpinăm această contradicție instructivă Meșteșugul și arta comunală de la începutul secolului al XV-lea în Florența corespunde într-o anumită măsură nivelului și conținutului "conștiinței de masă" a orășenilor Din acest punct de vedere, atât Donatello, cât și Ghiberti, cât și Masacchio și Castagno, nu sunt doar artiști democrați, dar dacă nu "generali", atunci măcar "comunali" Nu putem spune asta în niciun fel - cel puțin în același sens al cuvântului - despre opera lui Leonardo, Rafael și chiar Michelangelo Până atunci, Savanarolla își exprimase deja condamnarea furioasă a culturii "păgâne" a Renașterii mature Și totuși, într-un anumit sens al cuvântului, Înalta Renaștere a fost populară, mai profund populară decât arta comunală încă limitată a Quattrocento-ului timpuriu într-un mod medieval Despărțirea de mase, izolarea culturii umanitare a Renașterii de legătura directă cu păturile largi era la acea vreme chiar o condiție necesară pentru artistic, mai larg, pentru tot progresul intelectual, căci aceasta însemna eliberarea de prejudecățile medievale, cu care "conștiința de masă" era asociată în mod inevitabil atunci În mod similar, în Rusia, la începutul secolului al XIX-lea, cultura nobilimii, cu izolarea sa aristocratică destul de distinctă, era mult mai populară decât arta mic-burgheză a celui de-al treilea stat "Eugene Onegin" se citea în moșii nobiliare; în magazine, oamenii alfabetizați citesc "Ivan Vyzhigin" De ce cultura artistică a nobilimii din Rusia la începutul secolului al XIX-lea a devenit purtătoarea celor mai profunde și cele mai îmbrățișarea naționalității, poate fi explicată prin particularitățile dezvoltării istorice a țării Esența procesului a fost elucidată exhaustiv de Lenin în periodizarea mișcării revoluționare ruse La prima etapă "nobilă" a mișcării revoluționare, oamenii din nobilime s-au dovedit a fi luptători pentru cauza poporului, și nu întâmplător, deși atunci erau "teribil de departe de popor" A treia stare în acea perioadă nu atinsese încă nici poziția socială adecvată, nici nivelul de conștiință de sine care să permită ideologilor săi să treacă dincolo de îngustimea îngustă a vederilor mic-burgheze În ceea ce privește nobilimea, chiar și posibilitatea de a "deține" toate cele mai mature și mai bogate fructe ale culturii și amploarea perspectivei istorice asociate cu aceasta le-a permis celor mai buni reprezentanți ai acestei clase - Pușkin, Ryleev, Pestel, Glinka - să ia un punct de vedere care răspundea nevoilor fundamentale ale dezvoltării progresive poporul rus Desigur, aici nu poate fi propusă nicio lege generală Totul este determinat de o situație istorică specifică Dar, în trecut, progresul artei putea fi realizat și uneori a fost realizat fără legătură directă cu masele și uneori chiar contrar intereselor lor de moment A se ridica deasupra nivelului conștiinței maselor însemna uneori a fi un purtător de cuvânt mai profund al intereselor fundamentale ale maselor Odată, Chernyshevsky a salutat cu căldură munca lui Nick Uspensky, în special, pentru faptul că nu a idealizat deloc oamenii "În apărarea" poporului de critica democratică și de arta democratică, prin ironia istoriei, reacționarii extremi au vorbit uneori Și acest lucru este de înțeles din punct de vedere logic, dacă ținem cont de cât de larg a folosit reacția întotdeauna slăbiciunea, îngustia de minte și prejudecățile conștiinței populare de masă Lenin a numit acest fenomen "democrația cu o sută de negru" și aceasta explică de ce conceptul și categoria naționalității au fost exploatate atât de larg de către cele mai conservatoare figuri Secole de opresiune au creat un teren fertil în rândul maselor pentru introducerea a tot felul de idei esențial anti-popor, de la "Domnul Dumnezeu" patriarhal și "tatăl țarului" până la rasismul modern S-ar putea ca neîncrederea pe care critica marxistă timpurie a avut-o în țara noastră în problema naționalității se datorează în mare măsură faptului că această teorie a fost dezvoltată în multe feluri nu numai de Belinsky și Dobrolyubov, ci și de slavofilii Danilevsky și K Leontiev, Vl Solovyov și "ortodocșii" sutele negre La urma urmei, Suvorin a fost cel care l-a denunțat pe Saltykov-Șchedrin pentru "lipsa de respect" față de oameni: "Primarii sunt nebuni, oamenii sunt și mai nebuni; guvernanții orașului sunt depravați, oamenii sunt și mai depravați; primarii sunt cu urechile, oamenii sunt si mai cu urechi Unde, ce satiric a adus un asemenea sacrificiu? Au făcut-o Rabelais și Swift în lucrările lor nemuritoare, a făcut-o Gogol? Nu, de o mie de ori nu, și asta de înțeles: dacă respingi oamenii, atunci ce să recunoști după aceea? Într-o anumită situație istorică, personalitățile culturale progresiste nu s-au temut, ca să spunem așa, să "se desprindă" de oameni într-un fel, în numele de a-și exprima tocmai cele mai înalte interese O situație fundamental diferită s-a conturat în condițiile revoluției socialiste, mai ales după lichidarea claselor exploatatoare și victoria socialismului ca sistem socio-economic Una dintre problemele centrale ale revoluției culturale - eliminarea decalajului moștenit din trecut între volumul și nivelul de cultură acumulat de umanitate și dezvoltarea spirituală a maselor muncitoare - a fost problema aducerii "artei în popor și popor la artă " Sarcina strategică a fost de a distruge "înstrăinarea" oamenilor de arta științifică, de a realiza o potrivire fundamentală între conținutul și forma "conștiinței de masă" în sine și cultura artistică a societății în ansamblu De aceea arta socialistă se dovedește a fi supusă unor legi diferite decât înainte Arta socialistă nu poate trăi și dezvolta fără o legătură directă cu cititorul, spectatorul și ascultătorul de masă Și deși această împrejurare nu poate decât să dea naștere la anumite dificultăți și contradicții în anumite condiții, aceasta este legea ei Engels, analizând unicitatea funcției sociale chiar și a literaturii socialiste a vremii sale, a subliniat că aceasta era forțată să atragă cititorul în principal din clasa burgheză Formarea directă a conștiinței clasei muncitoare, cel puțin la scară de masă, îi era încă inaccesibilă Aceeași situație o observăm de principiu, să zicem, în cultura artistică rusă de la începutul secolului al XX-lea La acea vreme, nu exista niciun artist important care să nu simtă acută problemele - arta și oamenii Deja în acest fapt, conținutul revoluționar al epocii a fost refractat cel mai convingător Nu atingem acum esența diferitelor tendințe care au avut loc în arta rusă la începutul secolului Democratismul proletar al lui Gorki sau democratismul raznochinstvo al Teatrului de Artă nu trebuie puse la același nivel cu "catolicitatea" lui Viaceslav Ivanov sau cu dorința futuriștilor de a vorbi limba străzii Dar oricare ar fi diferențele, sau chiar contrariile, setea artistului de contact cu oamenii era omniprezentă Citat conform cărţii: V Evgheniev-Maksimov Din trecutul jurnalismului rus L , , p Chiar și Belinsky, referindu-se la slavofili, a scris: "Autoproclamații noștri patrioți nu văd, în simplitatea minții și a inimii lor, că, temându-se constant pentru naționalitatea rusă, o insultă cu cruzime " - Izbr cit , în trei volume, vol III, p Și totuși, nu prin unitatea directă cu masele a fost determinată și determinată atunci măsura semnificației artistice și a naționalității unui sau aceluia fenomen artistic Ei încă mai apelau predominant la secțiunea "educată" a societății Chiar și publicul larg democratic era destul de nesemnificativ în comparație cu masa poporului, unde "raza dătătoare de viață" a înaltei culturi nu pătrunsese încă de sus Interesele și nevoile artistice, în special ale maselor țărănești, aflate la acea vreme decisiv în urma nivelului conștiinței lor politice, trăiau încă în cercul "artei populare" De fapt, bătăliile artistice s-au desfășurat în acest fel, fără participarea directă a oamenilor Deocamdată a format un fel de "cor", tăcut o vreme Problema progresivității diferitelor fapte artistice a fost rezolvată fără influență directă asupra maselor În același timp, a apărut un tablou foarte complex și contradictoriu Existau pe atunci artiști care lucrau special pentru un public de masă, artiști adesea strâns asociați cu mișcarea revoluționară, printre care chiar, nu fără motiv, îi vedem pe pionierii artei proletare din Rusia Unii dintre ei posedau un talent mare sau cel puțin remarcabil, cum ar fi, să zicem, poeții Demyan Bedny sau Basov-Verkhoyantsev Printre aceștia s-au numărat și oameni cu un talent foarte modest, precum, de exemplu, caricaturistul bolșevic Chemodanov Recent, semnificația istorică a unor astfel de artiști este adesea diminuată Ar fi snobism estetic să ignorăm germenii slabi, în multe cazuri, ai culturii artistice proletare Era greu ca arta clasei muncitoare din Rusia să capete putere Dar ar fi o vulgarizare la fel de impardonabilă să reducem principiile progresiste ale culturii artistice rusești în primul rând la aceste lăstari slabe Nu ar trebui să maschezi cu timiditate faptul că în acea perioadă nu arta de masă a determinat chipul și soarta culturii artistice rusești Atât Blok, cât și Scriabin și Serov erau infinit de departe nu numai de ideologia proletariană, ci și de "conștiința de masă" a timpului lor Aceasta este, fără îndoială, o contradicție Dar atunci nu putea fi altfel Situația s-a schimbat chiar a doua zi după octombrie Acțiunile de masă, despre care V Ivanov a scris atât de mult și pe care N Yevreinov le-a pus în scenă în conformitate cu toate regulile "catolicității", trebuiau acum să-și afirme viabilitatea prin contactul direct cu publicul de masă După cum știți, nu au trecut acest test decretul lui Lenin privind propaganda monumentală, sarcina de a Astăzi, în țările capitaliste, situația este, desigur, cu totul diferită de ceea ce era în Rusia înainte de Și totuși, ca și în țara noastră de atunci, și astăzi, să zicem, în Italia sau Franța, nu este în primul rând despre introducerea artei în mase, ci despre cucerirea forțelor culturii pentru frontul democrației și socialismului Această diferență este uneori uitată Acesta din urmă a fost "a promova arta ca mijloc de propagandă", adică ca mijloc de influență directă asupra maselor, nu poate fi asociat fără motiv cu căutările monumentale în artele vizuale din anii - Dar toate eșecurile în implementarea sa au fost determinate în cele din urmă de faptul că viața a arătat cât de departe era încă sculptura rusă de a fi populară atât ca conținut, cât și ca formă Pot fi citate și alte exemple, amintind, în special, de soarta picturii futuriste sau a poeziei futuriste Dar esența rămâne aceeași peste tot: de acum înainte, arta ar trebui să devină, ca să spunem așa, "responsabilă în fața maselor", ar trebui să "lucreze" în rândul maselor și cu masele, ar trebui " să-și prindă rădăcinile cele mai adânci în foarte grosimea maselor largi de lucru Trebuie înțeles de aceste mase și iubit de ei Trebuie să unească sentimentul, gândul și voința acestor mase, să le ridice " "V I Lenin despre cultură și artă", p În ultimii ani, în literatura de specialitate și discuțiile orale, s-a pus din nou problema inexactității traducerii unei fraze din textul memoriilor lui K Zetkin În loc de uzual și tradițional: "trebuie înțeles de aceste mase și iubit de ei", se propune să se citească: "trebuie înțeles de aceste mase " (ultima dată în Dicționarul Concis de Estetică M , , p ) În textul original citim: "Die Kunst gehort dem Volke Sie mufi ihre tiefsten Wurzeln in den breiten schaffenden Massen haben Sie mufi von diesen verstanden und geliebt wer-den" (cp Klara Z etki n Erinnerungen an Lenin - "Ausgewăhlte Reden und Schriften" Bd III Berlin, , S ) Expresia corespunzătoare poate fi într-adevăr tradusă - "ar trebui înțeles" sau, poate mai precis, "trebuie să devină de înțeles și iubit de aceste mase" Asemenea subtilități filologice nu ar conta dacă nu ar ascunde anumite tendințe teoretice Nu este prima dată când se ridică disputa cu privire la cuvintele "înțeles" și "înțeles" La începutul anilor și , această întrebare a fost discutată cu multă fervoare atât oral, cât și în scris Și atunci, ca și acum, s-a discutat dacă în acest loc vorbim despre accesibilitatea artei, că ea ar trebui, dacă este necesar, "să coboare" la masele largi, sau că masele trebuie să crească până la "neînțeles" artă Cu alte cuvinte, cererea lui Lenin se adresează artei sau oamenilor? Filologia, după cum vedem, se transformă în ideologie Se pare că disputa ar trebui rezolvată nu prin subtilități filologice Până la urmă, nici măcar nu vorbim despre o frază leninistă autentică, ci despre scrierea din memorie, care transmite, desigur, nu litera, ci spiritul judecății lui VI Lenin Dacă ne întoarcem la întregul context al conversației înregistrate a lui Zetkin, devine clar că Lenin era preocupat în primul rând de problema aducerii artei mai aproape de mase El a subliniat primatul intereselor muncitorilor și țăranilor, s-a oferit să evalueze fenomenele artistice prin ceea ce dau maselor, a protestat împotriva "modei care predomină în Occident" Este destul de evident că în acest pasaj Vladimir Ilici vorbește doar despre necesitatea de a face din artă proprietatea oamenilor (pentru ca masele să o înțeleagă și să o iubească) Nici apelul de a scădea cerințele pentru artă, nici sfatul de a ignora disponibilitatea operelor de artă pentru oameni nu pot fi deduse din aceasta în niciun caz Și, în orice caz, să-i atribuim lui Lenin, pe această bază, orice artişti sensibili, ci un model sociologic fundamental al dezvoltării artei în noile condiţii istorice Ceea ce s-a spus, desigur, nu înseamnă că această nevoie de cea mai strânsă apropiere între artă și popor este singura regularitate care determină atât conținutul, cât și formele culturii artistice ale epocii socialiste Dar până când întreaga populație dintr-o țară socialistă nu va stăpâni toate culmile artei, naționalitatea în sensul unei legături puternice între artist și mase va rămâne una dintre cele mai importante cerințe Acest tipar are două laturi: obiectiv și subiectiv Obiectivul constă în faptul că noul conținut al naționalității artei reflectă noul rol al maselor în viața publică, câștigând posibilitatea de a-și exercita liber rolul de creator al istoriei Cea subiectivă se datorează faptului că de acum înainte arta dobândește și libertatea de a fi un organ al conștientizării de sine a oamenilor, al creșterii lor spirituale Nu întâmplător a fost în anii ' când problema naționalității a intrat în atenția gândirii noastre artistice Cât timp au existat clase antagoniste în țară, câtă vreme țara sovietică, într-o luptă tensionată, a respins primul atac al imperialismului internațional, arta a fost percepută - ceea ce corespundea adevăratei sale funcții sociale - în primul rând ca o armă spirituală a luptei de clasă Poziția și conținutul operei acestui sau aceluia artist au fost considerate din punctul de vedere al unei anumite ideologii de clasă și, prin urmare, locul acestui artist în adevăratele bătălii sociale ale timpului său Dar treptat ies în prim plan problemele artei ca organ al conștiinței de sine a oamenilor, dezvoltarea omului socialist, ceea ce, desigur, nu înseamnă o respingere a clasicismului Este vorba despre accente Deja în scrisoarea Comitetului Central al PCR (b) "Despre proletculte" din decembrie , unde este dată o clasificare clară a erorilor oricum ar fi, tendinţa de a justifica elitismul artei este o încercare cu mijloace nepotrivite Nu este nimic mai străin de opiniile estetice ale lui V I Lenin La cele spuse, aș dori să adaug următoarele Presupunerea că citarea lui Lenin a fost deformată în mod deliberat sub influența unui cult al personalității este complet nefondată Nu numai în publicația Institutului Marx, Engels, Lenin (Partizdat, , p ) este "clar", ci și în primele ediții rusești, unde traducerea care funcționează în prezent era deja publicată Deci, de exemplu, în publicația Clarei Zetkin Despre Lenin Amintiri și întâlniri Muncitor din Moscova, , p Interesant este că cei mai zeloși luptători împotriva dogmatismului luptă adesea pentru interpretarea "înțelesului", neobservând că în acest caz ei înșiși iau poziția celui mai prost scolasticism și citaționism, complacându-se să comenteze nici măcar o frază, ci o frază Un singur cuvânt! K Zetkinn nici măcar nu bănuia că din "muB verstanden werden" ei antidogmatici excesiv de zeloși ar încerca să facă ceva asemănător cu notoriul "Filioque" al preoților medievali Arta " oameni / și amăgirile lui Proletkult , partidul a subliniat: "Comitetul Central este clar conștient că acum că războiul se încheie, interesul pentru problemele creativității artistice și a culturii proletare în rândurile muncitorilor va crește din ce în ce mai mult Comitetul Central apreciază și respectă efortul lucrătorilor avansați de a pune pe ordinea de zi problemele unei dezvoltări spirituale mai bogate a individului etc " І Ceva mai târziu, în rezoluția "Cu privire la politica partidului în sfera ficțiunii", Partidul indică în mod direct crearea artei pentru întreg poporul drept "misiune cultural-istorică" "Marea sarcină" este nevoia de "a crea ficțiune concepută pentru un cititor cu adevărat de masă, muncitor și țăran; este necesar să se rupă mai îndrăzneț și mai hotărât de prejudecățile nobilimii în literatură și, folosindu-se de toate realizările tehnice ale vechiului meșteșuguri, să dezvolte o formă adecvată pe înțelesul milioanelor Cunoscutul decret din aprilie a completat și instituționalizat această primă etapă în formarea ideii de naționalitate a artei sovietice Eliminarea grupărilor a fost văzută atunci ca aducând viața artistică în conformitate cu structura socială a societății sovietice Dacă grupările separate într-o formă specifică (deși cele mai vulgare identificări socio-politice au fost făcute la acea vreme) reflectau prezența în țara sovietică a diferitelor ideologii (de clasă), atunci consolidarea forțelor tuturor artiștilor "susținând platforma Puterea sovietică și străduința de a participa la construcția socialistă" au marcat formarea unei culturi artistice unificate la nivel național, al cărei conținut este ideologia comunismului, iar expresia estetică este metoda realismului socialist Acum a devenit complet clar că sovietic arta nu poate trăi și se poate dezvolta decât în direcția exprimării directe a imaginii spirituale a maselor înseși Doi ani mai târziu, A M Gorki a făcut un raport care a pus bazele teoriei populare în arta sovietică Dacă ne întoarcem acum la caracterizarea unora dintre principalele aspecte ale problemei naționalității artei în condițiile dezvoltării culturii socialiste, atunci este necesar de la bun început să subliniem "Elemente străine din punct de vedere social pentru noi, elemente mic-burgheze, inundate în proletculte Futuristi, decadenți, susținători ai filozofiei idealiste ostile marxismului și, în sfârșit, pur și simplu învinși, oameni veniți din rândurile publicismului și filosofiei burgheze , a început pe alocuri să conducă toate treburile din proletculte " Vezi: "Despre partid și presa sovietică" Moscova, Pravda, , p - Ibid , p Ibid , p pentru a sublinia semnificaţia decisivă în acest sens a însuşi conţinutului ideologic şi estetic al fenomenelor artistice În condițiile noastre, o operă de artă devine populară în primul rând pentru că orientarea ei ideologică îndeplinește interesele fundamentale ale poporului sovietic În practică, aceasta înseamnă că natura națională a artei noastre este determinată de ideologia ei comunistă, întrucât aceasta din urmă concentrează și exprimă interesele cele mai fundamentale și profunde ale muncitorilor care construiesc comunismul Tocmai în acest sens devine evidentă poziția că astăzi partizanatul artei și naționalitatea ei coincid Într-adevăr, dacă patosul spiritului de partid este patosul susținerii intereselor cel mai bine înțelese ale maselor, atunci arta, care rămâne fidelă oamenilor săi până la sfârșit și în toate, pășește în mod necesar pe o platformă fermă a spiritului de partid Unitatea spiritului de partid și a naționalității constituie baza ideologică a dezvoltării artei sovietice; tocmai în acest punct se concentrează eficiența educațională a operelor sale: arta sovietică aduce ideile comunismului la cele mai largi mase Ce face ca o lucrare în sensul cel mai profund al cuvântului să fie populară în timpul nostru? În primul rând, faptul că reprezintă o înțelegere, o prelucrare estetică a experienței istorice a poporului însuși (deși, desigur, nu neapărat "în întregime", ci poate într-o singură verigă), prin aceea că poartă în interior în sine este încărcătura ideologică a conștiinței progresiste, adică comuniste Este dedicată oamenilor, creată pentru oameni și din punctul de vedere al oamenilor Există astfel de opere de artă prin care oamenii urmăresc creșterea lor spirituală Prin urmare, ele sunt făcute elemente inalienabile ale moștenirii noastre culturale comune Astfel, la mijlocul anilor , "Cuirasatul Potemkin" al lui Eisenstein a devenit o piatră de hotar în înțelegerea faptei revoluționare realizate de popor La sfârșitul anilor , grupul Mukhin de la pavilionul sovietic al Expoziției Internaționale de la Paris era un simbol al triumfului socialismului Simfonia a șaptea a lui Șostakovici a exprimat voința inexorabilă a poporului sovietic - de a supraviețui și de a câștiga Astfel, experiența dificilă a anilor postbelici a fost reflectată în poemul lui Tvardovsky "Pentru distanță, distanță" Arta populară, impregnată de spiritul spiritului de partid comunist, participă activ și independent la viața spirituală a societății Artistul nu este reporter și comentator, ci tracker și lider, este un asistent al Partidului pentru că este capabil și are dreptul să exprime în lucrările sale aspirațiile spirituale profunde ale maselor În formă generală, aceste probleme au fost suficient de clar și complet dezvoltate în știința noastră estetică, iar acum nu este nevoie să reiterăm considerațiile și faptele care afirmă principiile fundamentale * unitatea spiritului de partid comunist și caracterul național al culturii artistice socialiste Practica artei sovietice din ultimii ani și, în special, discuția care s-a desfășurat în stadiul actual despre conținutul și sfera metodei realismului socialist au confirmat încă o dată acest lucru Prin urmare, acum este oportun să acordăm atenție altor aspecte ale problemei Printre acestea, problema accesibilității ocupă primul loc Această problemă în cultura sovietică este atât de urgentă și, cel mai important, practic vitală, deoarece arta socialistă, în esența ei interioară, nu se poate dezvolta altfel decât în forme de unitate directă cu masele largi Desigur, așa cum vom vedea mai târziu, acest tipar, mai ales în stadiile incipiente, se realizează uneori în contradicții complexe Dar în epoca construirii socialismului nu poate exista un fenomen artistic major care să nu graviteze spre inteligibilitate și care să nu perceapă separarea de popor ca pe o tragedie "Vreau să fiu înțeles de țara mea natală ", a scris Mayakovsky Arta socialismului este o artă care nu numai că modelează idealuri estetice care îndeplinesc interesele maselor, ci și arta maselor înseși, adică artă concepută nu pentru un cerc relativ îngust de "educați", ci pentru toată lumea Cu toate acestea, problema accesibilității, a inteligibilității artei a apărut nu numai în condițiile sovietice Are propria sa poveste instructivă De-a lungul dezvoltării culturii, au existat oameni care percep și înțeleg arta mai bine și mai rău, au existat, ca să spunem așa, "experți" și "profani" Mai mult, al doilea a fost întotdeauna mai mult și mult mai mult decât primul În acest sens simplu, "obișnuit" al cuvântului, cunoscătorii de artă vor exista probabil chiar în societatea comunistă: vor exista iubitori speciali de artă, iubitori de poezie, pictură sau muzică, care, ocazional, vor putea dezvălui camarazilor lor nişte secrete estetice ascunse lor Numai imaginându-ne comunismul nu ca pe o înflorire, ci ca pe o unificare de abilități, se poate crede că se va realiza o "egalitate" egală a tuturor în fața muzelor Cu toate acestea, problema accesibilității va fi într-adevăr rezolvată complet și cuprinzător, soluționată în sensul că, în primul rând, fiecare își va putea dezvolta liber abilitățile estetice și, prin urmare, să se complace în urmărirea artei În al doilea rând, toată lumea va avea șanse egale de a se bucura de artă (adică de condițiile externe și potențialele interne ale individului), și de aceea arta în conținutul ei, în forma ei și în funcția ei va avea inteligibilitate generală, fără a pierde nimic din vocația ei de a fi cel mai matur şi mai rafinat rod al dezvoltării culturale a societăţii Când avem în vedere problema accesibilității, așa cum a apărut în istoria culturii, ne referim la altceva Un cunoscător al artei în antichitate, sau în Renaștere, se deosebea de laic, ca să spunem așa, cantitativ Era mai bine versat decât alții în complexitatea măiestriei, a înțeles artistul și opera sa mai profund, dar a vorbit cu "simplicul muritor" în aceeași limbă, care, apropo, era vorbită chiar de maestru Chiar și antichitatea a înțeles legătura dintre acest tip de cunoaștere cu anumite premise și condiții sociale, dar ideea naturii ezoterice a artei i-a rămas străină, deși de la Pitagora până la gnostici există o linie de filozofie pur selectată sau, mai mult decât atât , revelație religioasă Cunoscătorii Renașterii poartă încă același caracter Citind argumentele lui Ghiberti sau Alberti, Leonardo sau Dürer, simțim clar că pentru ei accesibilitatea artei este o chestiune de experiență, cunoaștere, petrecere a timpului liber și în cele din urmă, poate, chiar de "naștere nobilă", dar în niciun caz o chestiune specială abilitate care separă calitativ artistul de cunoscător de mulţime Pentru prima dată, ideea naturii ezoterice a culturii artistice, care adăpostește toate conceptele de elitism care s-au dezvoltat în secolul nostru, a apărut în a doua jumătate a secolului al XVI-lea în cercul așa-numitului manierism Aici, cunoscătorul nu mai este doar o persoană care înțelege arta mai bine decât alții, ci o persoană care înțelege arta și, prin urmare, se deosebește de ceilalți care nu înțeleg Acum nu putem urmări soarta acestei idei în mod consecvent Vom sublinia doar că o astfel de contrapoziție a cunoscătorului cu profanul ca alesul - mulțimea s-a dezvoltat mai ales în secolul al XIX-lea, luându-se fie pe romantic, apoi parnasian, fie chiar rasist (chamberlain), iar la sfârșitul secol, tot colorit simbolist-decadent Într-un fel sau altul, acest concept este asociat cu critica viciilor civilizației burgheze, iar în această critică a acesteia, ca să spunem așa, există o premisă solidă De aici opoziţia "atomizării" culturii artistice a modernităţii faţă de "stilurile organice" ale antichităţii şi ale Evului Mediu, unde, precum pictau încă romanticii, exista o unitate armonioasă a maselor cu arta De fapt, aici a existat un anumit paradox istoric Însăși arta, care, datorită convenționalității, simbolismului și uneori stilizării extreme a formelor sale, se pare, ar fi trebuit să fie complet de neînțeles pentru mase, s-a dovedit de fapt a fi apropiată, dragă și infinit de elocventă pentru acestea Și arta, încercând în toate modurile posibile pentru plauzibilitate, s-a dovedit de fapt a fi undeva în gu Așa a subliniat E Panofsky în cartea sa "Ideea" ("Ideea", ), dedicată teoriei manieriste a artei, dar care a jucat și un rol important în formarea teoriei elitiste parte a intereselor estetice ale maselor Astfel, icoana simbolică convențională plană a secolului al XIII-lea era mult mai apropiată de novgorodianul din acea vreme și, în acest sens, mai de înțeles decât "Ei nu au așteptat" a lui Repin pentru țăranul rus din secolul al XIX-lea Pe de altă parte, teatrul naturalist din Zola era complet străin de filistinul francez din secolul trecut, în timp ce filistinul din secolul al XII-lea era dornic de reprezentări foarte convenționale ale diferitelor histrioni Și chiar și în perioada de apogeu al artei "de viață", "în rândul maselor" gustul pentru cele mai aparent convenționale și "de neînțeles" forme de artă era adesea stabil Clasele inferioare urbane din Rusia, la mijlocul secolului al XIX-lea, trăiau în atmosfera artistică a lubok-ului, ghironă și Petrushka, și nu a lui Perov, Dargomyzhsky și Shchepkin Astfel, ajungem la o concluzie importantă: problema accesibilității, așa cum s-a dovedit a fi pusă de practica artei în secolul al XIX-lea, nu poate fi identificată cu inteligibilitatea Adesea uităm de asta și luăm ca o paranteză "inaccesibilitatea" poeziei lui Tyutchev și Pasternak, pictura lui Delacroix și Gauguin Există în mod clar două probleme diferite în joc aici Într-un caz, vorbim despre diferite "moduri" (vom folosi acest concept leninist, nu chiar arbitrar) de conștiință estetică, în al doilea - despre "ezoteritatea" cu adevărat existentă a limbajului artistic Când L Tolstoi a fost supărat de "incomprehensibilitatea" prozei lui Pușkin și Gogol pentru oameni și a făcut o concluzie despre caracterul "domnesc" al oricărei arte "științifice", el a avut în vedere, desigur, nu incomprehensibilitatea în sensul literal al cuvântului Ce se întâmplă cu Grinev sau cu tânăra țărancă, țăranul, desigur, putea înțelege, dar nu putea înțelege pentru ce ar fi Pentru a folosi terminologia lui Tolstoi, o astfel de artă nu l-a "infectat" pe țăran I-a rămas inaccesibil în calitatea sa de artă, pentru că era "neinteresant" pentru el Această distincție este importantă pentru noi deoarece elitismul artei decadente a secolului al XX-lea este adesea apropiat sau chiar identificat cu cel "domnesc", pentru a folosi din nou expresia lui Tolstoi, arta secolului al XIX-lea în fața reprezentanților săi clasici și vede în ambele același produs al bifurcării culturii sub capitalism, care se opune solidității patriarhale a artei publice din Evul Mediu De fapt, însă, acestea sunt, deși interconectate, dar în conținut tendințe diferite, regularități diferite Acest lucru trebuie reținut constant atunci când se analizează problema accesibilității în condițiile culturii artistice socialiste Faptul că atât Rembrandt, cât și Kandinsky erau străini la începutul revoluției și în acest sens de neînțeles pentru țăranul rus analfabet, ignorant, nu dă dreptul de a concluziona că în ambele cazuri este vorba de "înstrăinarea" mase din cultura stiintifica La urma urmei, acest proces a fost în două sensuri Nu numai oamenii au fost izolați de artă, ci arta însăși, în condiții sociale adecvate- instituțiilor, ar putea rupe cu ușurință legăturile cu solul popular Când a început criza culturii burgheze (o criză, de altfel, care marchează transformarea finală a burgheziei în principala forță anti-popor), a dus la apariția unei arte elitiste, "ezoterice", o artă inaccesibilă maselor, nu pentru că nevoile și abilitățile lor estetice nu au fost suficient de dezvoltate, ci pentru că insistă fundamental asupra izolării ei de realitate și de problemele ei Această artă nu vrea și nu poate deveni disponibilă Cât despre stăpânirea de către masele a ceea ce Tolstoi numea artă "domnească", atunci era cu totul altă chestiune Instrucțiunile constante și persistente ale lui V I Lenin privind necesitatea stăpânirii întregii culturi au avut în vedere (dacă le luăm în considerare sub aspectul estetic) ascensiunea maselor la culmile creativității artistice, realizată până acum de omenire Sarcina a fost de a trezi conștiința estetică în rândul maselor Cu toate acestea, această problemă a fost rezolvată, și este încă în curs de rezolvare, departe de a fi fără controverse Ideea nu este doar iluminarea estetică a oamenilor de către niște oameni educați artistic La urma urmei, există un proces viu, în care diverse forțe sociale interacționează Și mai presus de toate, după cum am menționat mai sus, cultura artistică a societății socialiste se formează și se dezvoltă în legătură inseparabilă cu cea mai mare parte a oamenilor muncii, iar nivelul lor estetic este încă "supus perfecționării" Se poate considera inevitabil și necesar din punct de vedere istoric ca, în primele etape ale dezvoltării culturii socialiste, arta tinde să devină o expresie a gusturilor și nevoilor estetice ale maselor largi care încă nu au rupt vechile tradiții și vechea înapoiere Se dovedește un fel de cerc vicios: oamenii sunt educați în primul rând prin arta care se creează astăzi, pentru că ea modelează și prelucrează conștiința sa estetică Dar această artă în sine va fi viabilă numai dacă este conectată cu masele V I Lenin a formulat cu acuratețe problema cu observația sa despre Demyan Bedny, pe care îl considera foarte înalt ca un agitator cu adevărat proletar, a cărui poezie, de fapt, "avea rădăcini în grosimea largilor mase muncitoare": "El urmărește cititorul, dar tu ai a fi un pic înainte " Cu alte cuvinte, arta socialistă, născută printre masele largi, este chemată să fie în același timp mentorul și conducătorul lor spiritual Degeaba ar fi în aceste condiții (și chiar a devenit o modă printre noi!) să tratăm cu aroganță sarcinile "iluministe" ale artei și să punem toate speranțele în "propria" creativitate a "majorității" oamenilor, care este singura capabil să depăşească estetica "V I Lenin despre cultură și artă", p imaturitatea maselor Tovarășii care se opun "iluminării" uită simplul fapt că, în condițiile construcției socialiste, toate formele de iluminare a poporului devin o necesitate istorică, susținută de condiții socio-economice adecvate, mai ales de existența dictaturii clasa muncitoare În secolul al XVIII-lea, speranțele pentru "iluminarea" maselor erau utopie și idealism, așa cum au vorbit Marx și Engels de mai multe ori În condițiile sistemului sovietic, așa cum a subliniat Lenin de mai multe ori, eliminarea înapoierii culturale a maselor este o sarcină fezabilă din punct de vedere realist și, în plus, inevitabil din punct de vedere istoric Astfel, nu există utopism nici în întreaga revoluție culturală în ansamblu, nici în educația estetică, componenta sa organică "Vrem să construim socialismul imediat din materialul pe care capitalismul ne-a lăsat de ieri până astăzi, acum, și nu din acei oameni care vor fi pregătiți în sere" - Vladimir Ilici a revenit în repetate rânduri la această idee în primii ani ai revoluției , având în vedere necesitatea de a putea îmbina întotdeauna perspectiva generală a mișcării și sarcinile specifice de astăzi Chiar înainte de octombrie, Lenin spunea: "Socialismul nu este un sistem gata făcut, care să beneficieze omenirea Socialismul este lupta de clasă a proletariatului de astăzi, trecând de la un scop astăzi la altul mâine în numele scopului său fundamental, apropiindu-se de el în fiecare zi Deci, în domeniul culturii, în special al artei, formarea unei anumite arte socialiste "ideale", ruptă de nivelul actual și de starea spirituală a maselor, este utopism și, mai mult, utopism, poate subiectiv și nobil, dar jalnic Și nu numai pentru că Lenin era atât de precaut față de argumentele despre cultura proletarului care veneau de la utopii proletar-ski-futuriști, pentru că utopiile lor erau construite pe o bază ideologică falsă, ci și pentru că erau vise goale, ca raiul de pe pământ, departe din practicile de viață Aici trebuie să acordăm atenție încă unui gând despre Lenin, exprimat de el, deși nu în legătură cu construcția culturală, ci cu construcția socială și statală, dar esențială pentru înțelegerea premiselor sociologice ale multor forme artistice importante ale perioadei de tranziție În Statul și revoluția, Lenin sublinia că "tranziția de la capitalism la socialism este imposibilă fără o anumită "întoarcere" la "democrația primitivă " , pentru prima dată în istoria societăților civilizate, masa de V I Lenin Lucrări, vol , p V I Leni n Lucrări, vol , p V I Lenin Opere, vol , p satele se vor ridica la o participare independentă nu numai la vot și alegeri, ci și la administrarea de zi cu zi" Procese sociologice similare au loc în domeniul artei Și aici, pentru prima dată în istoria societăților civilizate, masa populației se ridică la participarea independentă la construcția artistică Așadar și aici se ridică premisele unui fel de democrație primitivă, pornind de la excesele plebeo-"iconoclaste" din primele săptămâni ale revoluției, care i-au tulburat atât de mult pe Gorki și Lunacharski, până la tendințele de "nivelare" ale lui Ahrrov arta anilor Tradițiile acestei democrații trăiesc și vor continua să trăiască până când dezvoltarea societății comuniste va șterge complet ultimele urme ale inegalității sociale și culturale Nu trebuie să vă temeți de asta, pentru că în democratismul plebeu, deși uneori grosier și plin de imperfecțiuni, există un potențial uriaș de creativitate culturală Dar ar fi, în același timp, o greșeală teoretic și practic să nu vedem aici și contradicții determinate istoric Cert este că arta, prin însăși esența ei, este un fruct matur al culturii Ea condensează cele mai bune și mai bogate care au fost acumulate în experiența spirituală a omenirii până în acest timp Nu tolerează împărțirea în artă "populară" și "nu populară", dacă prin artă "populară" înțelegem un fel de artă pregătită pentru "nivelul maselor", artă diluată, redusă voit Ceea ce acum este considerată artă de masă în Occident este, în cel mai bun caz, estetizarea producției capitaliste în sine, care la rândul ei doar imită cultura autentică, o parazitează În condițiile construirii socialismului, nu există și nu trebuie să existe loc pentru o coborâre conștientă și deliberată a nivelului artei pentru a fi de înțeles de către mase Aceasta este o profanare a principiului socialist, căci sarcina este tocmai invers, de a implica cercuri tot mai largi într-un cerc tot mai larg de valori estetice și într-o pătrundere tot mai profundă în "secretele" artei Lunacharsky a caracterizat foarte corect acest aspect al Revoluției Culturale: "Eugene Onegin" este relativ simplu Să presupunem (deși acest lucru nu este în întregime adevărat) că Pușkin a obținut o formă care este structura naturală a conținutului dat Dar este aceeași simplitate ca în Povestea pescarului și a peștelui? Trebuie să vorbim despre asta pentru că în unele cazuri încep să înțeleagă prin pricepere (și cred că sunt, în același timp, "democrați" *) tocmai capacitatea de a fi neobișnuit de simpli, dar altă simplitate este mai rău decât furtul Știm cu ce indignare a vorbit Lenin despre aceștia Ibid , p propagandişti care, presupus ţinând cont de nivelul insuficient de cultivat al muncitorului, se ghemuiesc în faţa lui, şchiopătesc şi substituie adevăruri infinit de importante, uriaşe în întregime, cu un fel de modele jalnice, un fel de asemănări simplificate Nu există loc în artă pentru "asemănări simplificate" care profanează ideile mărețe și, în același timp, creează o iluzie falsă că naționalitatea artei este ceva ca proprietatea magică a găluștelor lui Patsyuk a lui Gogol: ei înșiși le sar în gură, toate ramane sa-l deschid! Se pot cita o mulțime de declarații* ale unor artiști de frunte, pline de încredere în potențialul estetic al oamenilor Dorința de a se ascunde în spatele subdezvoltării maselor anumitor artiști sau figuri artistice, de regulă, ascunde doar propria lor sărăcie creatoare Primitivitatea limbajului artistic și a gândirii cuiva nu poate fi justificată prin nevoia de a scrie "pentru popor" "Sunt mulți artiști - și nu cei mai răi", a scris B Brecht în minunatul său studiu "Contemplation of Art and the Art of Contemplation** - hotărâți în niciun caz să creeze artă doar pentru un mic cerc de "inițiați** și care doresc să creeze pentru orice oameni Sună democratic, dar în opinia mea nu este chiar democratic Este cu adevărat democratic să transformăm acest "cerc mic de experți** într-un cerc mare de experți" Dacă în anii am avut (deși deloc dominată) o tendință pronunțată de a face artă "de masă" adaptată gustului nedezvoltat al majorității, atunci una dintre cele mai importante realizări ale culturii artistice socialiste din anii a fost o declarație detaliată a nevoii de a stăpâni culmile culturii "Lupta pentru khassika" a vizat în primul rând stabilirea unor forme de cultură mature, să nu ne fie frică să spunem, ca forme populare de cultură Starea generală a fost exprimată excelent de A N Tolstoi: "Arta noastră este populară în rândul oamenilor Înseamnă asta că, în numele accesibilității, trebuie să renunțe sau să-și piardă niște calități extrem de estetice sau ideologice? Nu niciodata Matematica superioară nu va deveni mai simplificată dacă este studiată nu de două sute de oameni, ci de două sute de milioane Artistul cheamă cititorul să-l urmeze, iar în el tensiunea creativității este doar mai puternică și mai strălucitoare, atunci când nu îl urmăresc două sute de oameni, ci două sute de milioane Acei artiști care nu sună, care, înțelegând greșit natura universală a artei, încearcă să facă concesii calității, cad El va fi călcat în picioare de primele rânduri ale consumatorilor de artă A V Lunacharsky Articole despre literatura sovietică M , , pagina Vezi: Sinn und Form, , nr - În arta noastră, decalajul dintre înălțimea artei și amploarea consumului ei a fost eliminat Cu cât arta este mai înaltă, cu atât este mai veridică și mai rafinată, cu atât răspunsul maselor la ea este mai puternic Scriitorul, desigur, s-a grăbit oarecum cu concluzia: contradicția remarcată nu a fost complet eliminată până astăzi; cu atât mai mult, nu a existat o coincidență absolută între "înălțimea artei" și "amplemea consumului ei" în anii ' Dar această dispoziție în sine este foarte caracteristică acelor ani, iar A N Tolstoi a surprins destul de precis tendința istorică Astfel, problema naționalității, luată sub aspectul convergenței maselor muncitoare și a culmii artei, se relevă în unitatea dialectică a eliminării treptate a izolării culturii artistice științifice de nivelul estetic mediu de milioane și, pe de altă parte, progresul acestui nivel în sine În același timp, să facem rezerva că creșterea conștiinței estetice a oamenilor nu trebuie privită doar ca o condiție prealabilă pentru o educație artistică de succes, ci ca o componentă organică a dezvoltării personalității umane în general Dar mai multe despre asta mai jos Revenind la contradicțiile din dezvoltarea conștiinței artistice populare, trebuie subliniat că în istoria gândirii estetice au existat și încercări de fundamentare teoretică și, ca să spunem așa, de "sfințire" a limitărilor condiționate istoric ale concepției estetice a oamenii muncitori Un asemenea nihilism mic-burghez în raport cu cultura este un simptom al unei anumite imaturități a maselor, al influenței conștiinței mic-burgheze asupra lor Acest nihilism mic-burghez a căpătat o formă "clasică" în concepția estetică a lui Proudhon, care nu întâmplător a primit o asemenea rezonanță oriunde a existat teren pentru dezvoltarea acestui iconoclasm cultural deosebit sub drapelul utilitarismului Fără a face aici o analiză detaliată a concepțiilor lui Proudhon asupra artei, vom observa doar ceea ce este important pentru înțelegerea problemei care ne interesează Vorbind în apărarea intereselor maselor, împotriva însușirii valorilor spirituale de către clasele conducătoare și a risipei lor, ca să spunem așa, culturală, Proudhon neagă aspru ceea ce i se pare un exces de cultură, o risipă fără sens a utilului oamenilor eforturi Dacă marxismul, afirmând exproprierea spirituală a maselor populare, urmărește să restituie oamenilor muncii toate acele valori care au fost create prin exploatarea muncii lor, atunci Proudhon trage cu totul alte concluzii din aceasta Dacă masele sunt lipsite de luxurile artei, crede Proudhon, atunci aceasta înseamnă că luxurile în sine sunt inutile: distracții domnești din lenevie, plictiseală sau vanitate Măsura nevoilor reale în artă este lumea îngustă a intereselor particulare, a gusturilor mic-burgheze "Dacă arta și viața modernă nu ne pot oferi spații ieftine, atunci nu vreau nici artă, nici orașe aș da Muzeul Luvru, Palatul Tullier, Catedrala Notre- Dame și, pe lângă ele, Coloana Vendôme, tocmai pentru a avea propriul meu local, o căsuță construită după gustul meu, pe care o puteam ocupa singur, pe o mică bucată de pământ, cam o zecime de hectar, unde am ar putea avea apă, umbră, verdeață și liniște" Această critică amară a civilizației avea propriul ei adevăr istoric, bine înțeles de cei care sufereau de fapt de cea mai vulgară nesiguranță materială Dar cât de izbitor este aici punctul de vedere îngust mic-burghez al unui teoretician care vede coroana existenței umane într-un minim confortabil de bunuri reale Nu o dată s-a subliniat legătura dintre ideile lui Proudhon și Rousseau Dar ce abis este între critica rousseauistă a civilizației ca sursă de distrugere a personalității integrale și mercantilismul mic-burghez al lui Proudhon fermentat de pozitivism De aici negarea principială a acestuia din urmă a "inutilităților" culturale cu care s-au amuzat și continuă să se distreze clasele parazite "Gradul de umilire al maselor în rândul oamenilor ar trebui măsurat prin gradul de productivitate excesivă a operelor de artă și exagerarea importanței artiștilor Tot felul de structuri maiestuoase maschează de obicei situația greșită a maselor " Din acest punct de vedere, piramidele egiptene, Acropola Atenei, catedrala din Reims și Sfântul Vasile cel Fericitul sunt documente ale folosirii pervertite a muncii umane , iar geniul creator însuși este bănuit în mod natural că a "învățat masele să-și îndure neputința și umilința, mângâindu-se prin contemplarea miracolelor pe care le-au săvârșit" Într-un astfel de sistem de idei, limitările timide ale individului, nu numai că nu sunt libere, ci și nu îndrăznesc să se gândească la propria sa libertate, se perpetuează parcă (și acesta, de fapt, este filistinism) În această înțelegere, arta nu poate fi considerată ca un instrument de dezvoltare a personalității umane, de emancipare a abilităților sale, ci, în cel mai bun caz, ca un fel de perfecționare spirituală modestă și mulțumită de sine "Nu înțeleg muzica de concert și de salon; Nici măcar nu cred că ar putea să se distreze și să facă plăcere Nu este altceva decât o repetare publică a lecțiilor, iar eu nu sunt profesor Oricât de mult iubesc Stabatul din biserică, în timpul slujbei de seară în post, Morii la slujba morților, oratoriul din catedrală, cântecul de vânătoare în pădure, marșul militar la plimbare, la fel de mult tot ce este deplasat, nu-mi place Un concert este un fel de slujbă funerară pentru muzică " De atunci, umanitatea a progresat evident, iar astăzi Proudhon s-ar împăca probabil nu doar cu un marș la plimbare, ci și cu un concert de varietate de grup, P J Proudhon Artă P , , p Ibid , p Ibid , p - Ibid , p prin care muzica este abordată cu succes la nivelul bunăstării spirituale și al divertismentului confortabil Dar dacă lăsăm glumele deoparte, atunci în apărarea concepției lui Proudhon poate apărea următoarea obiecție: la urma urmei, situația ideală în care nu exista artă "fără scop", nu "pusă la lucru" a avut loc, să zicem, în mijlocul Epoci, în care nu existau concerte, picturi de șevalet, volume de poezie și scene de teatru și în care toată arta era "aplicată" la ceva util și unde, prin urmare, nu exista încuietoarea urâtă a esteticii în cușca artei După cum se știe, "semnificația exagerată a artiștilor" a fost atât de absentă acolo încât arta însăși, de regulă, a rămas anonimă Acest concept a fost dezvoltat de B Arvatov și oamenii săi care au păreri asemănătoare la începutul revoluției, iar mai târziu a devenit o monedă de schimb pentru teoretizarea lui Lef În comparație cu ideile lui Proudhon, natura utopică mic-burgheză a acestor opinii despre dizolvarea artei în viața de zi cu zi devine complet evidentă Iar ideea nu este doar în revenirea romantică la relativă subdezvoltare a conștiinței estetice a Evului Mediu, ci și în faptul că aici arta a fost pusă în discuție ca instrument de dezvoltare a individului Teoria lui Lef despre "construirea vieții" se caracterizează nu numai prin dorința de a depăși separarea întregii sfere a artei de viață, care era foarte importantă și progresivă, ci și prin ideea naivă, foarte asemănătoare cu cea a lui Proudhon, că acest decalaj poate fi depășită prin "contopirea" artei cu producția și viața de zi cu zi Ei nu au observat că acest lucru a dus în mod inevitabil la o limitare decisivă tocmai a posibilităților de influență a artei asupra vieții Conținutul spiritual al ceainicului nu poate fi comparat cu posibilitățile în acest sens ale statuii "Personalul", așa cum le place să spună acum, conținutul unui poem filosofic, toate celelalte lucruri fiind egale, va fi mult mai încăpător decât cel al unui feuilleton de ziar sau al subtextului unui afiș Dar aceasta nu este singura limitare a poziției lui Proudhon și a epigonilor săi liberi sau involuntari Rămânând în limitele artei propriu-zise, trebuie să subliniem că accesibilitatea unei opere de artă are două aspecte foarte diferite Fără îndoială, arta socialistă nu poate decât să fie "de înțeles pentru mase" atât în conținutul ei, cât și în formă În special, accesibilitatea sistemului formal nu ar trebui în niciun caz tratată de sus, așa cum se face uneori în țara noastră astăzi Raphael sau Rembrandt ar fi disperați dacă li s-ar reproșa Cu toate acestea, unii dintre esteticienii de astăzi ar trebui să urmărească și această ramură a genealogiei lor Proudhon a scris, de exemplu: "Scopul artei este să ne învețe să combinăm plăcutul cu utilul în fiecare afacere, crescând astfel confortul tuturor lucrurilor " (ibid , p ) dorința de a-și "cripta" imaginile de la privitor Problema formalismului nu constă în "complexitatea" formei în sine, ci în faptul că structura artistică a operelor de artă formalistă este concepută pentru a îngrădi "personalitatea suverană" a creatorului de mulțimea vulgară Dar "înțelegerea" artei presupune, pe de altă parte, "înțelegerea" publicului Lenin a remarcat odată ideea lui Feuerbach că o manieră spirituală de a scrie presupune inteligență în cititor În fața suspiciunii sumbre și a literalismului stupid al gândirii, Rabelais, Swifts, Gogols și Shchedrins sunt neputincioși Asa este in toate "Incomprehensibilitatea" poate depinde de artă, dar poate depinde și de cel care "nu înțelege" Accesibilitatea este adesea judecată după măsura în care o operă de artă corespunde nivelului nevoilor spirituale ale unui anumit public Iar dacă aici predomină, ca la Proudhon, o îngustare a minții mic-burgheze și o superficialitate a pretențiilor spirituale, atunci se va dovedi că "măsura" accesibilității va fi extrem de moderată Asta nu înseamnă că vor fi disponibile doar lucruri rele, înseamnă că multe lucruri bune vor rămâne în afara accesibilității Conceptul lui Proudhon absolutizează existența micului burghez și afirmă nivelul pretențiilor sale spirituale și orizontul său mental ca "cu adevărat uman" Nu observă că, protestând împotriva transformării artei într-un ornament al dominației despotice, o transformă într-un ornament al vegetației mic-burgheze Și aici, ca și acolo, nu există nicio urmă a adevăratei libertăți a omului Elementul mic-burghez, care hrănește idei precum cele ale lui Proudhon, continuă să funcționeze în perioada de tranziție, destul de mult timp Conștientizarea intereselor sale specifice, și deloc "conștiința de masă" în general, la care le place să se refere ideologii burghezi ai elitei, este principalul teren pe care apar ciocniri și conflicte în conștiința estetică a oamenilor din epocă de construcţie comunistă În același timp, trebuie avută în vedere o circumstanță sociologică foarte importantă Atragerea maselor în creativitatea istorică activă, creșterea bunăstării oamenilor muncii, însoțită de ritmurile cele mai intense ale progresului general al civilizației într-o țară din care, de-a lungul a două generații, viața a pășit o așchie și o lampă cu ulei la un televizor, de la pantofi de bast la un avion, unde există succese colosale în educație și abilități culturale, este un proces, în mare măsură format spontan în rezultatele sale În același timp, trebuie amintit că datorită unui ritm atât de "comprimat" în dezvoltarea spirituală a maselor, cele mai diverse Apropo de Evul Mediu Este deosebit de fermecător acolo unde simțim trezirea personalității umane: în corespondența lui Abelard cu Eloise, în versurile de dragoste ale lui Walter von der Vogelweide (amintiți-vă de Engels), în relieful cu Eva întinzându-se spre mărul căderii, din Autun, în sculpturile de la Reims, ca să nu mai vorbim de Vita Nuova Dante treizeci nye "forme" Acest lucru, evident, pune bazele diferitelor forme de progres unilateral chiar și sub socialism În special, în domeniul gusturilor artistice, aici se deschide un câmp destul de larg pentru tot felul de idealuri mic-burgheze, generate de un amestec de străduință pentru bunăstare și insuficiență de maturitate spirituală (nu mai este integritatea patriarhală și încă nematură) conștiință avansată!) V I Lenin a vorbit despre aceasta în ultimii ani ai vieții sale în ceea ce privește cultura națională și generală "Știm foarte bine ce înseamnă subdezvoltarea culturală a Rusiei, ce face ea cu guvernul sovietic, care, în principiu, a dat o democrație proletariană nemăsurată, care a oferit un model al acestei democrații pentru întreaga lume - cum această lipsă al culturii subminează puterea sovietică ", a spus Lenin la cel de-al -lea Congres al partidului Puțin mai târziu, dezvoltând aceste gânduri leniniste, Lunacharsky a scris: "Lenin ne-a considerat nu numai slabi din punct de vedere cantitativ și nu a vorbit doar despre "studiu și studiu" în spiritul nostru comunist; el a arătat, de asemenea, la aspectele negative ale culturii noastre, ca să spunem așa, la un fel de sălbăticie culturală, a arătat la lipsa de cultură filistenă, mic-burgheză Aici, în domeniul luptei împotriva filistinismului, acesta este unul dintre cele mai importante locuri de pe frontul nostru cultural militar Ca peste tot, aici este mai ușor să învingi una sau alta formă organizată de gândire filozofică și morală a marii burghezii și a inteligenței sale, a artei pervertite și a tot felul de trucuri ideologice ale liderilor capitaliști și a taberei dedicate acestora, decât acest masiv rezistență spontană, fără chip, fără creier a vieții mic-burgheze care se prăbușesc și pline de otravă" Viața a confirmat temerile lui Lunacharsky Filistinismul s-a dovedit a fi un dușman tenace și, deși Partidul și guvernul sovietic lucrează neobosit pentru a elimina baza materială și ideologică a acestei moșteniri de elemente mic-burgheze, nici astăzi nu a fost învins în niciun caz Motivul este că această conștiință filistenă, mic-burgheză, este reprodusă spontan, fără nici un cadru organizatoric și, mai mult, pe un front împrăștiat - de la pisici de piață la Ilya Glazunov și de la cântecele pop vulgare la inteligența digestivă a comedianților și romancierilor "serioși" Pretutindeni și pretutindeni această conștiință estetică mic-burgheză apare pe deplin înarmată cu o mulțumire de sine absolută, convinsă de dreptul său inalienabil de a fi "servită" de artă, în sfânta convingere că tocmai aceasta este autorizată să vorbească în numele poporului ca judecător suprem al culturii comuniste V I Lenin Opere, vol , p A V Lunacharsky Articole despre literatura sovietică, p Una dintre principalele dificultăți în lupta împotriva conștiinței estetice mic-burgheze constă în faptul că este întotdeauna foarte vagă, în expresia fericită a lui Lunacharsky, "fără chip", "fără creier" El nu poate fi învins într-o luptă teoretică deschisă și corectă pur și simplu pentru că nu are nicio teorie Este neprogramat sau chiar mascat de bunăvoie de programul avansat al realismului socialist Dar, în realitate, în loc de program, acesta pune în față doar pretenții exorbitante și arogante De aceea, probabil, frontul luptei împotriva unei astfel de conștiințe estetice mic-burgheze stă uneori nu atât în idei, cât în "stilul" de atitudine față de artă Acest stil a fost foarte precis înregistrat de Schiller "Am observat adesea", spune el, "că mințile pe jumătate învățate și imature sunt mult mai greu de satisfăcut decât maeștrii și cunoscătorii, care au întotdeauna o anumită lățime de judecată și de gândire liberă În teatru, de exemplu, ei se predau cu ușurință influenței artistului și creației sale, în timp ce primii devin defensivi și rezistă în tot felul de moduri La expozițiile de artă, un adevărat maestru se bucură la cea mai mică privire de artă adevărată; el o caută, în timp ce cel deștept caută și găsește doar defecte Deci în tot ce este în lume Oricine este bogat în interior și plin de semnificație poate împărtăși cu alții fără a deveni mai sărac Și cine este sărac însuși se simte bogat pentru o clipă când ia ceva de la alții Natura mic-burgheză a "stilului" mic-burghez de a comunica cu arta se manifestă, în special, prin faptul că o persoană se comportă printre muze ca pe o piață: se teme în mod constant că unele bunuri de proastă calitate vor fi a alunecat pe el; atinge și adulmecă, suspectează fraudă și compară constant ceea ce este oferit cu lista de prețuri Dar principalul lucru de care se teme este arta care depășește propria lui lume spirituală slabă, văzând în aceasta prima încălcare a poporului (la urma urmei, el este poporul!) Între timp, arta populară cu adevărat a fost întotdeauna și în orice moment de așa natură încât a fost capabilă și îndreptățită să conducă oamenii, să-i învețe, să le dezvăluie adevăruri pe care deocamdată nu le-au dat seama Atitudinea veritabilelor mase largi față de artă este o atitudine de interes lacom, respect și recunoștință, dacă într-adevăr le dă ceva, dacă este "hrănitoare" Acesta, desigur, este ABC-ul, dar adesea îl uităm complet de îndată ce conversația se transformă într-o discuție despre problema accesibilității La urma urmei, toată discuția noastră despre rolul educațional al artei nu va merita un ban, de îndată ce o operă de artă va fi redusă la nivelul unui vânzător ambulant de adevăruri binecunoscute Aici, într-adevăr, nu va fi nimic de "educat" F Schiller Sobr soch , vol M GIKhL, , p - Arta populară poate fi, și adesea este, o artă dificilă, dificilă pentru că conține multă hrană spirituală Forțele spirituale ale unei persoane trebuie să lucreze intens pentru a asimila cu adevărat această hrană Nu este aceasta nu numai poezia lui Maiakovski, ci și "cel mai simplu" poem "Dincolo de distanță" a lui Tvardovsky ca formă Așa sunt Klim Samghin al lui Gorki, Simfonia a șaptea a lui Șostakovici, Ivan cel Groaznic al lui Eisenstein și ilustrațiile lui Favorski pentru Pușkin Dar aici leneșa conștiință estetică filisteană începe să se indigneze, pentru că nu este că este incapabilă să înțeleagă marea artă, ci pur și simplu nu vrea, nu consideră necesar să o înțeleagă Arta inteligentă, bogată în emoții, arta exigentă din punct de vedere moral îl irită Negustorul vrea ca artistul să nu bage nasul mai departe decât acele propuneri generale pe care acest impostor al democrației le-a aflat din ziare la ceaiul de dimineață; vrea să-și trezească arta în distracție netulburată; în ceea ce privește problemele morale, el are întotdeauna grijă ca totul să fie în ordine și să nu apară probleme spirituale dificile, altfel "polițistul spiritual" care reglementează "mișcarea morală" pe paginile vreunui roman este neuniform și va fi confuz și va încălca "regulile" ", lăsând eroina pierdută să treacă pe roșu La urma urmei, atunci comerciantul va trebui să-și dea seama singur, dar la ce sunt desemnați artiștii? Și, prin urmare, dacă artistul nu a dat cercei tuturor surorilor, atunci lucrarea sa este umedă, neterminată, vagă ideologic etc Certitudinea de încredere a tablei înmulțirii este mult mai bună cu comerciantul Cel puțin, totul este verificat și nu este nimic de care să vă faceți griji Așa este "stilul" negustorului "inteligent", și același lucru este valabil și pentru artistul care vede naționalitatea operei sale în linișterea unui astfel de "stil" Pentru un artist să fie popular este o responsabilitate mare și dificilă Despre maeștrii artei vorbim adesea că sunt "slujitori ai poporului" Într-un anumit sens al cuvântului, acest lucru este adevărat Artistul realismului socialist își face cu adevărat datoria față de poporul său Cu toate acestea, datoria lui nu este deloc să se elibereze de orice responsabilitate, să repete adevăruri cunoscute, "întruchipându-le" în imagini, ci să le spună oamenilor ceva nou și necesar urgent în viața și lupta lor, bucurii și tristeți de fiecare dată Artistul se numără printre cei care cercetează drumul către comunism, și nu printre cei care decorează tronsoane gata făcute de potecă cu ghirlande de flori de hârtie De aici începe adevărata responsabilitate Altfel, artistul, cu lucrările sale plate, banale, deși "sută la sută", nu poate decât să evoce în public un gând vanitosi: dar oricum știu deja asta Așa că înțeleg și simt totul nu mai rău decât un artist Și ceea ce nu pot desena sau exprima în versuri Artă și oameni Pot, deci este muncitor și a fost plătit cu bani pentru această "artă" a lui Și - așa că fără înșelăciune Desigur, există multă variație și diverse "gradații" în conștiința filistină Poate exista filistinism sincer, poate exista și unul care se îmbracă în hainele înaltei culturi, fără să devină un leu mai bogat spiritual Dar în toate cazurile, vorbim de un tip spiritual, fundamental ostil cu adevărat popularului, pentru că, în realitate, arta poporului este aceea care de fapt este un instrument de dezvoltare a personalității unei societăți comuniste Dar o astfel de înțelegere populară a esenței artei și a funcției sale în epoca tranziției la comunism este blocată nu numai de Scylla a filistinismului, ci și de Charybdis a tuturor felurilor de formalism și estetism Mai sus, am împărțit problema accesibilității în două aspecte Una dintre ele a fost acoperită cât am putut de mine în paginile anterioare Vom aborda acum pe scurt problema așa-zisei arte elitiste, spre deosebire de masele Deoarece o secțiune specială este dedicată analizei teoretice a acestei probleme în carte, vom atinge aici doar câteva dintre aspectele practic importante ale problemei Am subliniat deja că este nejustificat să reducem geneza "incomprehensibilitatii" estetismului și formalismului la o bifurcare a culturii în societatea burgheză și la "auto-alienarea" maselor Aici funcționează propriile legi specifice, pe care estetica burgheză le ignoră cu insistență, fie dând vina pe masele pentru toate necazurile civilizației moderne, fie proclamând natura ezoterică a artei moderne decadente ca cel mai important instrument de protecție împotriva "dizolvării în masă" Acesta este sensul conceptului de "clasic" al teoriei elitiste a lui Ortegui y Gasset: "Arta nouă este arta privilegiaților, noblețea nervilor, aristocrația instinctului" , a subliniat el punând-o în contrast cu "naționalitatea" și realismul "de masă" al secolului al XIX-lea "Este clar de ce arta secolului al XIX-lea a fost atât de populară; este pentru oameni, căci nu este artă, ci un extras de viață " Ortega rezolvă problema cu o claritate de invidiat Pentru nu Bernard Shaw a spus odată bine despre un astfel de filistinism educat: "Este foarte greu să desenezi și să scrii bine, dar este foarte ușor să pătezi hârtia sau pânza astfel încât să semene cu o imagine O mulțime de gunoaie de acest gen au fost create, expuse și acceptate într-o epocă în care oamenii nu puteau distinge între un fel de murdărie cu umbre de anilină și peisajele lui Monet Nu este că au considerat această mizerie la fel de bună ca Monet: l-au considerat pe Monet la fel de patetic ca această mizerie Dar le era frică să spună asta, pentru că vedeau că oamenii de bun gust nu-l găsesc patetic pe Monet "(citat din carte: E Erițdell Kulturgeschi-chte der Neuzeit, Bd III, , S ) Pentru unii dintre fanii noștri ai artei abstracte, această fabulă este o lecție Cu toate acestea, nu numai ei Ortega y G a ss e t Aufgabe unserer Zeit Stuttgart, o J , S " Ibidem, S în "creaţiile romantice şi naturaliste" ale secolului trecut nu există nicio urmă de vreo "înstrăinare a maselor"; dimpotrivă, totul este despre "nedreptate iritante: o premisă falsă a egalității oamenilor între ei" Acum arta, respingând valorile "prea umane", se opune programatic mulțimii: " Obținem un obiect care poate fi perceput doar de cei care au darul unei susceptibilitati artistice corespunzătoare Arta apare pentru "artişti", nu pentru mase; castă, non-artă populară" Visele lui Ortega sunt destul de precise: " se apropie vremea când societatea - de la politică la artă este organizată în două straturi, două rânduri: elita și obișnuitul Această nouă stratificare binecuvântată va vindeca toate necazurile europene Să restabilim, în primul rând, prioritatea (pentru informarea unor teoreticieni "antidogmatici") Prin urmare, ideea că formalismul este "anti-popor" aparține cu totul altceva decât estetica sovietică a anilor Acesta a fost exprimat cu mai bine de douăzeci de ani mai devreme de Ortega y Gasset, care a subliniat direct faptul că natura ezoterică a decadenței este o armă în lupta împotriva democrației secolului al XIX-lea Astfel, inaccesibilitatea artei elitiste, arta "pentru artiști", nu provine din "lipsa" maselor înseși, ci este intrinsecă principiului ei estetic Ea, ca să spunem așa, într-un sens figurat, desigur, vrea să fie inaccesibil, vrea să devină "criptoscript" Așa au privit munca lor "părinții" mișcării: Hlebnikov, Kandinsky și Franz Marc Acesta din urmă a scris: "Înțelegeți că în artă este vorba despre cele mai profunde lucruri, că reînnoirea nu trebuie să fie formală Se naște o nouă mentalitate Misticismul se trezește în suflete" Recunoscând natura anti-populară a artei elitiste, teoreticienii și apologeții ei au comis apoi încă o falsificare: au declarat "masa" un antagonist al principiului umanismului Au încercat să prezinte lupta împotriva "maselor" ca pe o luptă pentru dreptul individului, adică în apărarea idealurilor umaniste "Marea artă este întotdeauna creativitatea individuală și niciodată creativitatea oamenilor Din păcate, în cele mai multe cazuri oamenii se opun individului care creează valori eterne, fără să-l înțeleagă Ibidem S Ibidem, S Ibidem, S Se poate aminti remarca melancolică a lui B Shaposhnikov: "Oricât de ciudat ar părea, pictura contemporană cere nu atât profesionalism de la creatori, cât de la consumatorii săi " - "Estetica numărului și a busolei" M , , p W H e s s Dokumente zun Verstandnis der modernen Malerei S AE Brinckmann Geist im Wandel , S, * Și în altă parte: "Umanismul opune demnitatea individului tuturor fenomenelor de ordine de masă, inclusiv mașinii de stat autoritare bazate pe dominația maselor " art Principiul socialist al unității culturii artistice cu poporul este luat sub foc din punctul de vedere al "elementului aristocratic individual" , care este sortit să piară dacă triumfă principiul democratic al egalității reprezentat de "masele" Chiar și Berdiaev a prezis moartea culturii din "entropia socială" a civilizației de masă Din acest punct de vedere, "incomprehensibilitatea" modernismului de ultimă oră, transformarea contemplației artistice într-un fel de revelație, se propune a fi considerată drept autoapărare a unei personalități suverane de pătrunderi "de jos" Și aici Revoluția din octombrie reprezintă o piatră de hotar importantă La sfârşitul ultimului şi începutul secolului nostru, estetica burgheză, reluând vechile tradiţii romantice, visa la "catedralism" spre deosebire de "atomizarea" modernă, tânjea după un "stil mare" după modelul "culturilor organice"; a antichității și a evului mediu După octombrie, accentele (deși, desigur, nu automat și nu imediat) s-au schimbat În rândul inteligenței burgheze ruse, începe în primul rând un fel de retragere, dictată de frica de elementul revoluționar al maselor Strigătul despre moartea persoanei umane s-a auzit de pe buzele poporului "Vekhi" de ieri, transformându-se într-un blestem împotriva oamenilor "Individualitatea se îneacă într-un nou corp psihic numit colectiv Apare un monstru cu mai multe capete, în puterea sa feroce depășind cu mult toți acei dragoni pe care antichitatea naivă i-ar putea inventa - statul industrial Leviathan ", scria P Muratov în Dar întreaga complexitate a situației constă în faptul că nu numai dușmanii de atunci, ci și prietenii, și chiar participanții direcți la revoluție din rândul intelectualității, împărtășeau iluzia că "marea revoltă" a maselor a însemnat absorbția individualitatea prin colectiv, înlocuirea erei burgheze a individului cu epoca proletară a maselor Așadar, A Gastev credea că "normalizarea" psihologiei proletare îi conferă " un anonimat uimitor, care permite calificarea unei unități proletare separate ca A, B, C sau ca , și etc B în viitor, această tendință va crea imposibilitatea gândirii individuale, transformându-se în psihologia obiectivă a unei întregi clase * A E B g i p c km a p p Geist im Wandel, S Th Heus s Zur Kunst dieser Gegenwart Tubinga, , S sat Măceș, nr M , , p dintre aceste colective-complexe se apropie de mișcarea lucrurilor în care, de parcă nu mai ar exista o față individuală umană, ci sunt chiar pași normalizați, există chipuri fără expresii, un suflet lipsit de versuri, o emoție măsurată nu prin un strigăt, nu de râs, ci de un manometru și un taximetru" Este ceva aproape tragic în acest patos al tăgăduirii de sine, deși se bazează pe idei naive despre comunism, culese din utopiile mic-burgheze "Este timpul să le aruncăm sălbaticilor", au scris doi tineri nihilişti de la revoluţia din , "vechile zdrenţe pictate ale individualismului mistic, libertăţii personale şi alte fetişuri ale Decadenţei europene, încă destul de numeroase pe glob Epoca individualismului liric a trecut, rolul ei a fost jucat, exagerat și rejucat A venit vremea ca Homunculus să moară " În filozofarea proletar-Lef despre cultura proletariană, ideea prăbușirii individului și a triumfului colectivismului "de masă" a fost foarte populară, existând în diverse versiuni până la sfârşitul anilor Nu este greu de observat că în critica lor la adresa individualismului burghez teoreticienii lui Proletcult și LEF au prezentat același concept ca și filozofii burghezi al dizolvării culturii în mase, deși, desigur, cu semnul opus Și la fel cum conceptul de artă elitistă a pus moartea umanismului pe seama "masei", tot așa în aceste teorii umanismul a fost identificat de bunăvoie cu burghezitatea Între timp, logica istorică actuală a dezvoltării naționalității artei socialiste a luat o cu totul altă direcție Nu a fost vorba despre eliminarea individualității, ci despre găsirea modalităților de a o înflori, în conformitate cu ideea fundamentală a comunismului științific, despre dezvoltarea integrală a individului în condițiile sistemului socialist Arta, fiind prin însăși esența ei un instrument de educație holistică a unei persoane, capătă o semnificație aparte și un rol deosebit în realizarea acelui ideal, în care "dezvoltarea liberă a fiecăruia va fi o condiție pentru dezvoltarea liberă a tuturor" Această idee a devenit una dintre ideile centrale care au inspirat gândirea creativă avansată încă din anii , când un larg, cu adevărat "front popular" al figurilor culturale s-a consolidat în lupta împotriva barbariei fasciste, care, de altfel, a exploatat fără milă conceptul elitist de artă Rezumând rezultatele Congresului Internațional al Scriitorilor pentru Apărarea Culturii de la Valencia în vara anului , scriitorul spaniol Antonio Cit Citat din: Istoria literaturii sovietice ruse M , , p E Poletaev, N Punin Împotriva civilizației P , p Ar fi o greșeală să vedem în critica lui Lef la adresa umanismului "sursa" respingerii neo-dogmatice a principiilor umaniste în timpurile moderne Dar, prin ironia amară a istoriei, ei converg în acest punct Machado spunea: "Într-adevăr, cultura, dacă o privești din afară, adică prin ochii ignoranței sau ai pedanterii, poate părea o comoară, a cărei posesie și ocrotire este privilegiul câtorva Dorința de cultură, pe care o trăiește oamenii și pe care am dori să o întărim și mai mult în popor, poate părea o amenințare la adresa comorii sfinte Dar noi, cei care privim cultura din interior, vreau sa spun din punctul de vedere al persoanei insusi, nu ne gandim la capital, sau la comoara, sau la comoara culturala ca la un fel de fonduri sau rezerve care pot fi pe una mână, a cumpăra, pe de altă parte, a distribui sau, mai mult, a jefui Pentru noi, a proteja și a răspândi cultura înseamnă același lucru: înseamnă a crește în lume comorile umane ale conștiinței de veghe Cum? Trezirea celui care doarme Și vor fi din ce în ce mai treziți " De aceea progresul naţionalităţii socialiste nu înseamnă deloc "dizolvarea în masă" şi revenirea de la individualismul burghez la integritatea organică a culturilor artistice ale epocilor precapitaliste Lenin a subliniat că Rusia, și apoi tânăra țară sovietică, au suferit mult din cauza faptului că nu a urmat calea dezvoltării burgheze, din cauza lipsei de obiceiuri și tradiții democratice În stăpânirea moștenirii culturii burgheze, atât de necesară unei țări semifeudale, stăpânirea formelor artistice ale culturii democratice ale secolului al XIX-lea a ocupat locul cel mai important Nu explică acest lucru multe în istoria specifică a culturii sovietice în special, în contrast cu unele democrații occidentale, care au trecut deja prin experiența istorică relevantă la vremea lor? Dar întrebarea poate fi pusă și mai larg Teoria care a fost răspândită în ultimul timp printre noi susține că dezvoltarea culturii artistice mondiale încă de la Renaștere marchează, în primul rând, distrugerea unei naționalități cu adevărat organice caracteristice antichității și Evului Mediu și, în al doilea rând, aici intervine "înstrăinarea" principiul estetic din toate practicile creative ale societății și concentrarea sa doar în sfera artei, tocmai de aceea se remarcă ca zonă separată a culturii, transformându-se astfel într-o "bombă" urâtă asupra corpului societății Fără îndoială, această teorie bâjbește antagonisme importante în dezvoltarea culturii în condițiile societății burgheze Dar îi lipsește dialectica Este adevărat că dezvoltarea artei din secolele XVI până în secolele XX a fost însoțită de o "sângerare estetică" nu numai a producției materiale, ci și a vieții spirituale a unor secțiuni largi ale oamenilor muncii Este adevărat că izolarea culturii artistice a fost plină de tendințe pernicioase ale subiectivismului estetic, care Și cit Citat din: Critic literar, , nr , p secara a intrat in miscare imediat ce situatia socio-istorica corespunzatoare a luat forma Dar adevărul este altceva Așa cum în sfera socio-politică societatea burgheză a creat simultan premisele libertății individuale și a impus noi cătușe unei persoane, tot așa este și în domeniul artei Renașterea a pus de fapt bazele individualismului burghez, dar în această formă a fost descoperit pentru prima dată adevărul obiectiv despre o personalitate liberă cuprinzător dezvoltată și, în același timp, profund originală Cuceririle artei europene moderne și contemporane au răspuns și, la rândul lor, au adus la viață bogăția individualității umane "Pentru a te bucura de artă, trebuie să fii o persoană educată artistic", a spus Marx Și, să adăugăm, doar grandioasa experiență artistică a ultimelor secole a făcut ca o persoană (sub capitalism, ar fi mai bine să spunem - niște oameni!) să fie cu adevărat educată artistic Astăzi admirăm sculptura sumeriană, icoana Novgorod, vasele de lut peruviane-sculpturi cu atâta profunzime și subtilitate încât (cel puțin în mod conștient) contemporanii lor nu erau capabili Se poate spune că înțelegerea erelor arhaice ale artei a venit la noi prin acea școală a personalității, în care profesorii omenirii au fost Michelangelo și Rembrandt, Daumier și Manet, Alexander Ivanov și Serov Fără ele, teoreticianul modern nici nu ar fi ghicit meritele estetice ale meșteșugului medieval sau ale formei industriale moderne Prin urmare, se poate spune că însăși izolarea artei într-un tip independent de activitate spirituală este o consecință și, la rândul său, o condiție prealabilă pentru dezvoltarea individualității Și dacă, așadar, sarcina cea mai înaltă a poporului în arta epocii socialiste este astăzi și va continua, fără îndoială, și mâine, de a face din fiecare membru al întregului corp al poporului un original, cu drepturi depline, material și personalitate liberă spiritual, atunci calea către aceasta (sau mai bine zis, una dintre căi) nu constă prin lichidarea artei, nu prin dizolvarea ei în producția materială, ci prin dezvoltarea ei integrală O altă întrebare este sub ce formă Dar nu ne referim la această problemă aici Din același motiv, este imposibil de absolutizat epocile "organice" ale artei vechi - epocile dezvoltării "preindividuale" Nu întâmplător Marx a spus că arta antică își păstrează pentru noi semnificația sa ca normă doar "într-un anumit sens" De multe ori ne întrebăm ce avea în vedere Marx Totuși, mai jos el însuși a explicat ego-ul, subliniind limitările, limitările specifice ale antichității Marx scrie: " lumea antică infantilă apare, pe de o parte, ca ceva mai sublim decât cea modernă Pe de altă parte, lumea antică a acțiunii mult mai presus decât modernul în tot ceea ce se caută să găsească o imagine completă, o formă și o limitare prestabilită Marx subliniază în continuare că antichitatea dă satisfacție acolo unde o persoană se află "într-un punct de vedere limitat" Și el pune în contrast această limitare cu nelimitarea posibilităților individului, a cărei dezvoltare este pregătită de societatea burgheză: "Ce altceva este bogăția, dacă nu manifestarea absolută a talentelor creatoare ale unei persoane, fără alte premise, cu excepția pentru dezvoltarea istorică anterioară, care face din această integritate a dezvoltării un scop în sine, adică dezvoltarea tuturor puterilor umane ca atare, fără referire la vreo scară predeterminată? Aici se află demarcarea cu "punctul de vedere limitat" al antichității - G N ) Când o persoană se produce pe sine în întregime, nu se străduiește să rămână ceva stabilit definitiv, ci se află în mișcarea absolută a devenirii? Infinitatea dezvoltării fiecărei persoane este scopul societății comuniste În condițiile timpurilor moderne, omenirea a dezvoltat un organ atât de puternic precum arta, o artă independentă, complet izolată de producția materială și de funcțiile utilitare Revenind la Proudhon, putem spune că atunci când o persoană, stând la un concert, ascultă muzică, nu are alt scop decât autodezvoltarea personalității sale În serviciul acestei sarcini supreme stă cea mai profundă esență a naționalității culturii artistice socialiste Lenin a spus odată că numai socialismul poate face din școală "un instrument al personalității umane în afara clasei" Această idee minunată poate fi pe deplin atribuită artei Arta într-o societate care construiește comunismul poate deveni pentru prima dată și devine un "instrument independent al personalității umane" Trebuie amintit că Engels spunea despre moralitate: "Nu există nicio îndoială că, în acest caz, moralitatea în general, se observă progres Dar nu am depășit încă limitele moralității de clasă O morală care stă deasupra opozițiilor de clasă și orice amintire a acestora, moralitatea cu adevărat umană, va deveni posibilă numai într-un asemenea stadiu al dezvoltării societății, când Marx și Engels despre artă, vol , p (Italicile mele - G N ) Ibid , p În aceasta din urmă se află marea putere creatoare a omului Dacă e vorba de asta, farmecul operei lui Picasso nu se află în patosul "prometeic" al transformării lumii, așa cum crede Garaudy, ci tocmai în faptul că acest artist "nu se străduiește să rămână ceva stabilit în cele din urmă, ci este în eterna mișcare a devenirii" Adevărat, chiar și aici "această revelație completă a esenței interioare a unei persoane se manifestă ca devastare completă , ca înstrăinare completă , ca sacrificiu al unui scop în sine pentru un scop complet străin" (ibid , p ) În acest sens, opera gigantică a lui Picasso este o operă de Sisif Dar imaginea tragică a lui Sisif nu este eroică? opoziţia claselor va fi nu numai depăşită, ci şi uitată în practica de viață" Să profităm astfel de acel progres gigantic în stăpânirea bogăției lumii de către o bogată personalitate umană, care s-a realizat în arta timpurilor moderne Budelg să urmărească o artă care să fie "cu adevărat umană, care să stea deasupra contradicțiilor de clasă și a oricăror amintiri ale acestora" Dar să ne amintim că calea către ea constă prin cea mai strânsă legătură dintre artă și oameni și preocupările, bucuriile și anxietățile lor actuale, adică prin participarea lor la actuala luptă socială, de clasă Aceasta este baza necesară pentru unitatea naționalității și spiritului de partid în arta noastră, unitatea care stă la baza politicii Partidului în domeniul artei K Marx şi F Engels Lucrări, vol , p DIFERENȚA ISTORICĂ DE NAȚIONALITATE ȘI ARTĂ DE MASĂ B Sh r a g i n "Întrebarea care este insolubilă pentru noi este aceasta: educația oamenilor necesită oportunitatea și dorința de a citi cărți bune - cărțile bune sunt scrise într-o limbă pe care oamenii nu o înțeleg Pentru a înțelege, trebuie să citești mult; pentru a citi de bunăvoie, trebuie să înțelegeți Care este greșeala aici și cum să ieșiți din această situație? Deci în urmă cu un secol, L Tolstoi exprima una dintre cele mai dureroase întrebări pentru un artist Deziluzionat de "arta pură", L Tolstoi, angajat atunci în activități educaționale în mediul rural, a fondat celebra școală Yasnaya Polyana Și apoi, neconstrâns de vreo dogmă teoretică, a descoperit că cele mai mari opere ale literaturii ruse și mondiale rămân îndepărtate, străine, complet de neînțeles pentru țăranii săi din episcopie A fost un experiment, a cărui semnificație în estetică poate fi comparată cu cele mai importante studii experimentale ale noii științe naturale A zdrobit prejudecățile bine înrădăcinate pe care nimeni nu le pusese la îndoială până atunci S-a dovedit că operele literare, care pentru cititorul "educat" erau clasice necondiționate, au lăsat publicul țărănesc complet indiferent și plictisit, în ciuda explicațiilor sârguincioase și destul de competente L Tolstoi și-a început lecturile cu țăranii cu basme populare, ascultătorii le-au perceput perfect Dar când s-a încercat să "trecem la un nivel superior", lucrurile nu au mers bine Când au început să citească "Robinson", spune L Tolstoi, " unii studenți au plâns de enervare că nu puteau înțelege și spune; Am început să le spun eu însumi cu cuvintele mele - au început să creadă în posibilitatea de a înțelege această înțelepciune, au început să ajungă la obiect și să citească Robinson într-o lună, dar cu plictiseală "L N Tolstoi despre literatură M , Goslitizdat, , p care şi în final aproape cu dezgust Această lucrare a fost prea grozavă pentru ei Și-au amintit doar, din păcate, câteva cuvinte care le erau de neînțeles și au început să le folosească la întâmplare, așa cum fac oamenii semi-alfabeti După "Robinson" am încercat Pușkin, mai exact "The Undertaker"; dar fără ajutor puteau să spună și mai puțin decât "Robinson", iar "The Undertaker" li s-a părut și mai plictisitor Am încercat și pe Gogol: "The Night Before Christmas" Când am citit-o, la început mi-a plăcut, mai ales adulților, dar imediat ce i-am lăsat în pace, nu au putut înțelege nimic și s-au plictisit Chiar și când citeam, nu au cerut continuarea Bogăția de culori, fantasticul și capriciosul clădirii sunt contrare cerințelor lor Același cititor care putea asculta la nesfârșit basme, epopee și cântece, chiar și viețile sfinților și cronicile - fără excepție, toate monumentele literaturii antice ruse - a dat peste un zid când a făcut cunoștință cu operele moderne sau în general legate de " literatura "luminată" Scriitorul s-a confruntat cu o dilemă dificilă El a putut să înțeleagă conflictul care a apărut între artist și popor, cu un grad atât de claritate și dramatism încât a căpătat semnificație pentru întreaga cultură artistică de până în vremea noastră În articolul "Școala Yasnaya Polyana pentru lunile noiembrie și decembrie", el încă nu trage o concluzie finală, sperând că activitatea educațională persistentă și negrabită va scoate arta, străduindu-se să servească poporul, din acest impas Dar trec câteva luni, iar L Tolstoi susține deja că toată iluminarea vine din sațietatea oamenilor bogați și leneși În sfârșit și irevocabil, marele scriitor ia calea negării tuturor realizărilor culturii, realizate fără participarea directă a poporului * În , L Tolstoi a scris un pamflet "Deci ce să facem?", sincer și furios, ca o mărturisire, denunțând vinovăția intelectualității în fața poporului Pușkin, Turgheniev, Dostoievski, Tolstoi însuși, picturi ale artiștilor contemporani care înfățișează "femei goale", Beethoven și Wagner - toate acestea, potrivit scriitorului, nu sunt necesare oamenilor, străini de conștiința lor profund veridică, ingenuă În cele din urmă, în , în ajunul secolului al XX-lea, a fost publicată principala lucrare estetică a lui L Tolstoi, Ce este arta Cu o lovitură decisivă, vrea să taie nodul tot mai strâns al contradicțiilor Arta, susține scriitorul, este chemată să exprime gânduri, sentimente și stări de spirit comune tuturor oamenilor, capabile să unească umanitatea într-o frăție spirituală Sarcina lui este Ibid , p - în exprimarea ideilor de bunătate și dreptate, filantropie, pentru a evoca aceste idei în mintea fiecărei persoane Cum se poate ca în timpul nostru totul, recunoscut ca cea mai înaltă valoare artistică, să se îndepărteze inevitabil de oameni, să devină din ce în ce mai puțin necesar și de înțeles pentru ei? "Spun: oamenilor nu le plac operele de artă pentru că sunt incapabili să le înțeleagă Dar dacă o operă de artă își propune să infecteze oamenii cu sentimentul pe care l-a trăit artistul, atunci cum se poate vorbi despre neînțelegere □ L Tolstoi crede că o singură soluție este posibilă: arta claselor educate s-a rătăcit - este pseudo-artă Arta adevărată este inteligibilă și de înțeles pentru fiecare persoană Și dacă oamenii nu recunosc lucrările artiștilor contemporani, atunci trebuie să se aibă încredere în oameni, și nu în acești artiști, care apar aici ca niște persoane clar interesate Oamenii sunt infailibili în aprecierile lor El creează bogăție materială, îi hrănește pe toți cu munca sa grea și, prin urmare, doar ceea ce îi este de folos, ceea ce el însuși acceptă ca hrană spirituală, este demn de respect Scriitorul nu face nicio diferență în acest sens între cele mai recente lucrări ale decadenților și cele clasice În fața neînțelegerii populare, ele sunt aceeași esență Și astfel, renunțând la ceea ce el însuși a iubit cu pasiune în alte perioade ale vieții sale lungi, condamnându-și propria creativitate, cel mai mare artist umilește arta, declară frumusețea ca fiind o invenție creată de estetica inventată de știință și cere subordonarea artei față de sarcini de predicare morală și religioasă populară Ce rezultat slab! Atâta înțelepciune, atâta dragoste pentru oameni, dragoste sinceră pentru oameni, o viziune atât de nemiloasă a adevărului Și acum - o doctrină care neagă cultura, un apel isteric la simplificare spirituală, admirație pentru cele mai întunecate părți ale celor mai întunecate pături ale oamenilor muncii! Cum se poate întâmpla? L Tolstoi a idealizat poporul; i s-a înfățișat sub forma unui țăran patriarhal care, în contrast cu rafinamentul civilizației, a păstrat naivitatea, claritatea și farmecul artistic al vechiului percepție folclorică a vieții Pe vremuri, în vremuri de altădată, viziunea limitată a conștiinței țărănești era în deplină armonie cu circumstanțele limitate, pur locale, ale modului de viață Nu întâmplător comunitatea satului a fost numită "lumea" Aici totul era din mâinile unei persoane, totul corespundea cu măsura minții sale, cunoștințe, experiență de viață și sentimente Pe acest sol, o frumoasă floare a artei populare, a culturii artei populare, "L N Tolstoi despre literatură M , Goslitizdat , p imprimat într-un basm și într-un cântec și în meșteșuguri populare magnifice Cu toate acestea, noul timp a dat totul peste cap în această "lume" idilică a Evului Mediu patriarhal Lumea cu legăturile ei universale a devenit uriașă și a scăpat de sub controlul conștiinței țărănești a oamenilor Stratificarea socială a pătruns în comunitatea satului, subminând fundamentele moralității patriarhale Și mi s-a părut doar o dezamăgire Ceea ce înainte părea a fi armonie și integritate, acum s-a dovedit a fi îngustime, întuneric, un obstacol de netrecut în calea stabilirii de noi legi sociale și a conștientizării noilor tendințe în viață Arta lui Pușkin, Gogol, Dostoievski, Tolstoi, care a crescut pe baza experienței spirituale a omenirii la scară mondială, a cerut și de la oameni o universalitate suficientă a opiniilor și intereselor Într-un efort de a dezvălui o imagine holistică a realității în conexiunile ei esențiale, în principalele sale contradicții și tendințe, inevitabil părea realitatea complicată, plictisitoare, distorsionantă în ochii unui țăran care, în toată experiența sa de viață, munca și grijile cotidiene, nu a întâlnit întregul, ci a cunoscut doar fragmente slabe, disparate ale întregului Sub o iluzie de înțeles, o astfel de persoană recunoaște ca viață adevărată doar ceea ce știe și a experimentat cu siguranță Orice altceva nu va provoca decât nedumerire în el L Tolstoi nu a putut să nu vadă această schimbare catastrofală în conștiința oamenilor, nu a putut să nu simtă slăbirea abilităților estetice ale oamenilor Cu mânie și durere, a urmărit cum gustul oamenilor era cuprins de produse pseudo-populare mizerabile care nu aveau nimic de-a face cu valorile artistice autentice El a scris că "perdanții și proscrișii științelor și artelor, comandați de escroci cu un singur scop de câștig, au început să furnizeze hrană spirituală oamenilor și să o furnizeze" Totuși, scriitorul credea că toate acestea erau doar superficiale și ușor de eliminat , că patriarhale fundamentele vieții țărănești sunt de nezdruncinat, universale și trebuie să triumfe asupra oricăror tendințe noi, ca normalul asupra anormalului, ca un principiu sănătos asupra bolii În esență, estetica lui L Tolstoi a fost rezultatul unei crize a artei cu adevărat populare, care a simțit acut tragedia înstrăinării de masele de oameni Privind arta prin ochii unui țăran patriarhal, L Tolstoi a rămas în același timp un intelectual Doar fiind în vârful educației, a fost posibil să scriem "Deci ce ar trebui să facem?" și "Ce este arta?" Doar un scriitor profesionist ar putea vorbi despre ce ar trebui să fie o carte pentru oameni Contradicțiile remediate Ibid , p L Tolstoi, au fost astfel nu numai exterioare artei ("arta și oamenii"), ci și interne, organice artei însăși De aceea s-au transformat în drama personală a scriitorului, a marcat cea mai crudă tragedie a propriei sale opere "Idealul nostru este în spate, nu în față", a afirmat scriitorul filantrop Și tocmai speranța zadarnică de a inversa istoria a fost cea care l-a transformat inevitabil într-un obscurantist și reacționar, care a văzut mântuirea poporului în ceea ce, în practică, se transformase deja într-un mijloc de asuprire a poporului, care a ajutat la menținerea lor oprită , sărac și supus În consecință, tocmai "naționalitatea" realizată consecvent a fost cea pe care L Tolstoi a transformat-o în "antinaționalitate" De dragul păstrării comprehensibilității artei pentru țărănimii, scriitorul a sacrificat de fapt interesele dezvoltării spirituale a țărănimii însăși Desigur, nu concluziile și nici programul tolstoiismului reprezintă principala valoare a ideilor marelui scriitor Contradicțiile expuse de L Tolstoi sunt de așa natură încât nimeni nu are dreptul să le neglijeze dacă vrea să înțeleagă întreaga complexitate, toate contradicțiile problemei naționalității artei, căile dificile ale unității reale dintre artist și popor Experiența lui L Tolstoi arată că nu este în niciun caz întotdeauna permis să se judece valoarea culturală reală a unei opere de artă după comprehensibilitatea ei pentru mase Rezolvarea contradicției nu constă deloc în atingerea inteligibilității pentru mase largi de oameni a oricărei opere L Tolstoi nu a înțeles și nu a putut vedea acest lucru Prin urmare, drumul pe care l-a propus artistului a trebuit inevitabil să fie infirmat de însăși practica dezvoltării istorice ulterioare Acest lucru a fost înțeles de studentul și adeptul scriitorului rus - Romain Rolland Pe măsură ce L Tolstoi se străduia să creeze o "carte populară" de înțeles, Romain Rolland căuta modalități de a crea un "teatru popular" Așa cum L Tolstoi, cu un ochi critic nemilos, a descoperit înstrăinarea dintre lumea imaginilor lui Pușkin, Gogol, Turgheniev, Dostoievski și popor, tot așa Romain Rolland a vrut nu doar să explice, ci și să justifice indiferența publicului spectator la teatrul lui Molière și Racine Cu nu mai puțin curaj decât al lui L Tolstoi, Romain Rolland a fost gata să glorifice chiar și melodrama ca fiind cel mai nobil gen doar pe motiv că face apel la percepția populară "naivă" Toate acestea au fost dezvoltate în cartea lui Romain Rolland Teatrul Poporului, publicată în Dar scriitorul francez era cu câteva generații mai tânăr decât profesorul său Era mai aproape de secolul al XX-lea Iar oamenii căruia i se adresa se îndepărtaseră de țăranul rus patriarhal Prin urmare, și el ar putea merge mai departe decât L Tolstoi, mai exact, să separe iluziile de sensul real al învățăturii sale În pre În introducerea în cea de-a doua ediție a cărții sale, zece ani mai târziu, scria: "Experiența de atunci ne-a făcut să ne convingem că arta populară nu înflorește atât de ușor pe pământ vechi; poporul, care a permis claselor burgheze să le stăpânească încetul cu încetul, s-a impregnat de gândurile lor și de dorințe nu mai mult decât să semene cu aceste clase Eram vag conștienți de acest lucru și atunci, în , când, terminând această carte, am scris: "Vrei să creezi artă populară? Începeți cu crearea a oamenilor - stăpânul propriului destin "" Rigiditatea metafizică a tabloului desenat de căutările lui L Tolstoi a început să se clatine Tragedia frescei monumentale este gata să se transforme în dinamica rezolutivă a acțiunii istorice practice "Arta" și "oamenii" nu mai stau unul împotriva celuilalt ca forțe care pot fi separate doar mecanic sau la fel de legate mecanic Ei trebuie să renaască pentru a forma o nouă unitate Cu toate acestea, în cadrul teoriei estetice, metodologia istorică nu își găsește aplicație de mult timp, iar "arta" și "oamenii" sunt interpretate metafizic Adevărul doarme sub acoperirea prejudecăților lumești și teoretice Există motive pentru aceasta Este mult mai dificil pentru estetică să dezvolte o viziune solidă, obiectivă, verificată teoretic asupra subiectului lor decât era, de exemplu, pentru astronomie să stabilească faptul rotației Pământului în jurul Soarelui Chiar și acolo a fost greu să depășim iluzia creată de ochii noștri și cu o deplină certitudine senzuală, s-ar părea, mărturisind contrariul - că Soarele, stelele și planetele apar în fiecare zi în est și dispar în vest Pentru estetică, spre deosebire de astronomie, percepția senzorială directă este aceea din care trebuie să provină, de care nu are dreptul să se desprindă Sfera sensibilității umane dezvoltate, cultura emoțiilor, stărilor de spirit, înclinațiilor individuale, exprimate și fixate prin artă, constituie propriul subiect de analiză și studiu estetic Aceste dificultăți specifice cercetării estetice se manifestă cu o acuitate excepțională tocmai atunci când se pune problema relației artei cu oamenii Estetica breslei și istoria artei este limitată în această chestiune de faptul că, fără alte prelungiri, își ia propriul punct de vedere ca "universal", "național", etc În căutarea unei dezvăluiri obiective a sensului și conținutului fiecăruia opera de artă a creativității unui artist sau al unui artist, Romain Rolland Sobr soch , vol M p - estetica și critica de artă nici măcar nu permit îndoiala că înțelegerea dezvoltată de ele poate și ar trebui să fie universală Dar din aceste poziții, desigur, este imposibil de observat discrepanța dintre evaluările estetice cele mai sigure din punct de vedere științific și evaluările de masă Estetica și critica de artă cad în auto-amăgire, crezând că acestea din urmă nu există deloc Rareori ne gândim, de exemplu, că, dacă "Războiul și pacea" a lui Lev Tolstoi este o carte extrem de populară, care poate fi citită, atunci aceasta nu garantează deloc o înțelegere adecvată a acesteia de către cititorul general Și când ne plângem de faptul că proiecția acestei lucrări geniale de către cineaști americani și-a schimbat conținutul în multe momente, iarăși nu ținem cont că a existat o adaptare, adaptare la gusturile publicului american Estetica se dovedește a fi atât de limitată în această chestiune încât ia ca subiect al analizelor sale doar acele lucrări pe care le recunoaște perfecte într-un fel sau altul Faptul că publicul este adesea purtat de lucrări cu totul diferite nu o deranjează deloc "Oamenilor le place asta, oamenilor nu le place asta" Cu snobism uimitor, știința estetică, de regulă, trece pe lângă cele mai populare genuri și opere, fără a le onora cu atenție Mai mult, se admite chiar tacit că, spre deosebire de critică, în general nu este potrivit ca estetica să se ocupe de treburile cotidiene ale artei Dar chiar și criticile, în cel mai bun caz, nu fac decât să stigmatizeze indignat niște pisici de ipsos pe care numeroși cumpărători le aduc în case ca decor Dar punem întrebarea suficient de amănunțit: de ce atât de mulți oameni le plac acești ciudați nefericiți? Dacă ne continuăm analogia cu strălucita descoperire a lui Copernic, putem observa că a fost nevoie de un alt "sistem de referință" extraterestre care a făcut posibilă detectarea adevăratelor mișcări ale planetei noastre - mișcări care sunt evazive pentru percepția senzorială a locuitorilor a acestei planete În același mod, estetica trebuie să găsească un "cadru de referință" care să fie în afara experienței proprii a artei și chiar în afara analizei teoretice directe a acestei experiențe Aici apare tentația căreia, după cum am văzut, L Tolstoi a cedat: de îndată ce s-a descoperit o discrepanță între artă și percepția ei populară, să o luăm pe aceasta din urmă drept standard În cele din urmă, percepția oamenilor se remarcă prin aceeași imediatețe senzuală ca și aprecierea celui mai rafinat specialist Părerea unui specialist este ușor de făcut O excepție notabilă o constituie Caietele de închisoare ale lui Antonio Gramsci, unde sunt examinate povești polițiste, romane de aventuri etc , înarmate cu metodologia marxistă, pentru a afla motivele popularității lor cunosc pentru un fel de urâțenie profesională, o abatere de la normă Totuși, cu toată radicalitatea ei, această întorsătură metodologică și ideologică nu ne scoate din cercul vicios La urma urmei, aici din nou sensul obiectiv al discrepanței dintre evaluarea specială și evaluarea de masă este ignorat, motivele acestei discrepanțe sunt ocolite Cu alte cuvinte, faptul că arta populară nu poate exista decât pentru oameni, stăpânul propriului destin, este ocolit Chiar dacă, cu toată pasiunea și sinceritatea, se acceptă viziunea despre artă care se naște de la țăranul ignorant, aceasta nu oferă în niciun caz "cadrul de referință" corect, atât de important pentru estetică Conform tuturor legilor dialecticii, o simplă trecere de la un opus la altul nu ne oferă o ieșire reală din sistemul care generează aceste contrarii O evaluare "populară" a artei în spiritul lui L Tolstoi se va dovedi a fi la fel de unilaterală și urâtă ca și viziunea artei a adevăraților specialiști Interacțiunea artei cu oamenii nu poate fi gândită ca ceva extern artei: în practică, ea are loc în cadrul procesului de creație artistică Artistul nu ar fi artist, iar lucrările sale nu ar avea nicio semnificație socială și culturală dacă nu ar fi fost impregnat de ideile, interesele și sentimentele oamenilor Atitudinea oamenilor acţionează pentru artist ca punct de sprijin necesar, ca poziţie în raport cu realitatea, ca conţinut pe care este chemat să-l exprime, să-l manifeste pentru conştiinţa oamenilor În acest sens, orice operă de artă cu adevărat mare și cu adevărat profundă trebuie să fie neapărat populară în spiritul ei Astfel, judecăm imaginea culturală a unui popor din trecut și prezent după arta sa Întrucât artistul, conform conceptului, trebuie să exprime conștiința poporului, atunci de ce să nu vedem în operele marilor artiști, indiscutabil recunoscuți, o oglindă a acestei conștiințe a oamenilor? Legitimitatea acestei linii de gândire pare atât de evidentă, încât justificarea ei arată ca o simplă tautologie Dar această tautologie este toată necazul! Construite pe principiile silogisticii logice formale simple, concluziile prezentate mai sus suferă de abstractizare, neglijarea complexităților reale ale proceselor culturale și istorice Ceva asemănător se întâmplă atunci când un copil care tocmai a studiat o hartă geografică începe să-și imagineze că călătoria peste mări și continente este la fel de ușor ca să deseneze trasee cu un creion Văile îi par în întregime verzi, munții maronii și corpurile de apă albastre Desigur, harta geografică în sine nu este deloc de vină pentru toate acestea Artă și oameni pe Compilatorii săi, desigur, nu presupun că pot completa cunoștințele despre subiectul lor Ei creează doar o schemă care poate servi ca instrument de cunoaștere, dacă este utilizată corespunzător Dar prin impunerea acestui gen de schemă asupra materialului viu al artei și culturii populare, este ușor de obținut abstracțiile larg folosite astăzi cu privire la persoana "modernă", viziunea artistică "modernă" etc Derivat din unele mostre de artă acceptate și recunoscute de critică, ele duc în practică la crearea unui fel de iluzie, nu atât dezvăluirea stării de spirit a maselor moderne, cât ascunderea acestei stări de subiectul cunoaștere, nu atât dezvăluind realitatea cât și dorința În esență, nicăieri, cu excepția operelor de artă corespunzătoare și a analizelor teoretice consacrate acestora, nu vom găsi persoana așa-zisă "modernă" Este caracteristic, pe de altă parte, că, pierzând orice concretețe istorică, devenind o abstracție goală și slabă, ideea de "oameni" artei este de fapt identificată cu conceptul de "umanitate universală", "eternitate" a valori artistice Posibilitatea de a distinge între conținutul interior al artei și imaginea spirituală a purtătorilor specifici ai conștiinței oamenilor nu numai că nu este luată în considerare în raport cu lucrările contemporane, ci este și transferată în trecut Prin urmare, să spunem, o operă de geniu creată de un artist al unui popor este neapărat apropiată de orice alt popor, pentru orice persoană, formată și educată în orice mediu social Într-adevăr, este greu să rezisti emoției când, de exemplu, vezi cum în excelentul film documentar "Anaconda" nativii, care abia au învățat să-și acopere nuditatea, ascultă cu atenție atentă înregistrarea cu gramofon a cvartetului de coarde al lui Beethoven Până la urmă, se pare că cu ochii noștri, în cele mai clare prim-planuri, ne putem convinge de puterea atotcuceritoare a muzicii ingenioase, care, prin secole și continente, deschide un drum inconfundabil către fiecare inimă umană! În același timp, este ușor de uitat că un nativ, departe de civilizația noastră, ar putea îngheța într-o tandrețe reverentă sau frică pur și simplu în fața "miracolului" unei casete de sunet! Contrar acestei dogme estetice bine consacrate, istoria culturii artistice cunoaște un număr suficient de cazuri când operele de artă cele mai aparent elocvente și-au pierdut brusc, ca într-un coșmar, "interlocutorii", au căzut dintr-un "dialog" viu cu oameni vii și timp de multe secole au devenit monumente mute ale lumilor sociale trecute în uitare Unul după altul, de la mileniu la mileniu, regatele s-au prăbușit în războaie devastatoare și aproape singura limbă prin care cuceritorii "comunicau" cu lucrările capturate ale maeștrilor și artiștilor era limba focului și a sabiei Distrugerea Babilonului și a Ninivei de către asirieni, ruina barbară săvârșită de Alexandru cel Mare în Pars, capitala Imperiului Persan, distrugerea Cartaginei de către romani, incendierea Ierusalimului, distrugerea Pergamului - acestea sunt doar individuale pagini de istorie care au diminuat mult arsenalele universale ale culturii Și dacă popoarele creștine din Evul Mediu au distrus lucrările antichității păgâne, dacă turcii musulmani au înființat un depozit de pulbere în Partenonul însuși și venețienii l-au bombardat, atunci singura explicație pentru aceasta poate fi văzută în faptul că au "nu știau ce fac" - cele mai mari capodopere artistice nu aveau nicio valoare în ochii lor Unii reprezentanți ai esteticii străine moderne, printre care trebuie menționat în primul rând Andre Malraux, trag concluzii foarte pesimiste din această serie de fapte Ei introduc relativismul absolut în istoria artei, crezând că operele unui popor și ale unei epoci nu pot fi niciodată înțelese de alt popor și de altă epocă Acest lucru nu este adevărat Caracterul universal al artei nu este, până la urmă, o invenție inactivă Numai că nici aici nu trebuie recurs la schematismul gol, la impunerea unor adevăruri abstracte asupra procesului istoric viu Este întotdeauna necesar să se țină seama de condițiile istorice specifice în care se formează cultura estetică a oamenilor Ceea ce este cu adevărat important și decisiv este măsura în care conținutul acestei lucrări rezonează cu conținutul real al vieții unui anumit popor într-o anumită epocă a dezvoltării sale Civilizațiile antice erau formațiuni locale relativ închise, delimitate de restul lumii prin tradiții, obiceiuri, instituții sociale și politice, religie etc Sclavia de care se țineau le-a determinat să se înstrăineze și mai mult de vecini, să vadă în ei fie potenţiali sclavi, fie potenţiali cuceritori Într-un fel sau altul, dar acești vecini erau considerați aproape întotdeauna "barbari", oameni de ordinul cel mai de jos De aceea, în acea etapă de dezvoltare istorică, percepția "dezinteresată" și bogată spiritual asupra operelor de artă ale altor popoare era atât de dificilă Și în lumea antică a existat un schimb mai mult sau mai puțin constant de realizări culturale Cultura Mesopotamiei, de exemplu, a influențat Egiptul, iar Egiptul, prin cultura miceniană cretană, a influențat cultura Hellas Dar schimburile și influențele acelei vremuri au fost atât de complet asimilate și procesate de fiecare organism social închis încât nu puteau decât marginal * contribuie la înțelegerea și respectul reciproc pentru cultura unui popor străin Când, la sfârșitul antichității, a apărut o cultură complexă elenistică și apoi romană din vremurile imperiului, aceasta, absorbind elemente ale artei diferitelor popoare, a putut să creeze doar un amestec pestriț al acestor elemente, care nu era reunite într-o unitate organică În plus, pe măsură ce aceste culturi au devenit din ce în ce mai "științifice", ele au prezentat simptome evidente de detașare de viața oamenilor Au marcat un declin Caracteristici similare pot fi observate și în culturile feudale din Evul Mediu Adevărat, s-a extins cercul interacțiunilor culturale, ceea ce a afectat, printre altele, formarea religiilor interetnice "lumii": creștinism, islam, budism Cu toate acestea, Europa de Vest catolică, Europa de Est ortodoxă și lumea arabă musulmană au fost în mare măsură înstrăinate una de cealaltă, iar influențele lor reciproce amintesc de modul în care au fost realizate în lumea antică Mai mult, popoarele care existau la acea vreme au rămas, în esență, oarbe sau aproape oarbe față de culturile artistice dinainte, moarte Nu întâmplător, în mănăstirile catolice, aceste centre de educație medievală, capodopere literare ale poeților antici au fost înregistrate neglijent de actualul departament de contabilitate Doar cultura artistică a Renașterii, care a marcat în general trecerea la o nouă calitate, putea fi atât de universală încât să redescopere creațiile nemuritoare ale artiștilor lumii greco-romane Dar atunci lucrurile nu au putut merge mai departe Iar contemporanii lui Velazquez și El Greco, spaniolii și portughezii, au distrus valorile artistice ale civilizațiilor sud-americane și africane cu același calm, cu aceeași orbire estetică care era caracteristică popoarelor antice Și dacă în timpul nostru există o idee despre natura universală a artei, atunci aceasta se datorează în întregime faptului că umanitatea modernă, din cauza necesității economice și sociale, în ciuda tuturor obstacolelor, depășește fosta sa izolare culturală și se străduiește irezistibil pentru unitate spirituală Odată cu universalitatea legăturilor lumii moderne, devine din ce în ce mai evident că contribuția la cultura mondială a fiecărei națiuni este importantă și necesară, că numai odată cu dezvoltarea întregii bogății culturale a omenirii se poate ridica la nivelul posibilităților a dezvoltării estetice moderne Dar și astăzi toate acestea apar mai mult ca o oportunitate și o nevoie decât ca un rezultat viu Și deși în profunzimile ariilor de specialitate ale artei contemporane și istoriei artei o înțelegere a colosalului artistic valori, de exemplu, sculptura neagră sau pictura antică icoană rusă, această înțelegere nu este deloc universală Se dovedește, așadar, că abstracția estetică obișnuită, care afirmă caracterul universal al artei, surprinde doar o latură a interacțiunii dintre valorile artistice și conștiința oamenilor Dintre cele două mărimi de care depinde mersul acestui proces, el se bazează de fapt doar pe una, luând-o pe cealaltă - natura concretă, determinată social și istoric a percepției estetice a oamenilor - ca pe un fel de constantă, stabilă, neschimbătoare O abstracție unilaterală închide orice posibilitate de înțelegere a celor mai acute contradicții prin care trece conștiința estetică a omenirii în dezvoltarea ei reală Ne încurajează să asumăm un drum pătruns, unde gropi și gropi îl pândesc pe artist Și, ceea ce este și mai important, această abstractizare închide orice posibilitate de investigare a contradicțiilor specific contemporane în relația dintre artă și oameni Avem impresia că publicul modern de masă nu este diferit nu numai de actualul papuan sau egipteanul antic, ci și de istoricul, criticul și artistul de artă modernă De fapt, totul este mult mai complicat Când a fost vorba de percepția estetică limitată a popoarelor antice și medievale, a trebuit să remarcăm incapacitatea acestora de a înțelege operele create de alte civilizații și popoare De regulă, ei și-au înțeles arta! Mai mult, această artă nu a fost creată doar pentru percepția populară, cum ar fi, de exemplu, în catedralele romanice sau gotice, ci și în mare măsură creată de oamenii înșiși Creatorii săi au fost meșteri populari, artizani Cercul de tradiții culturale pe care se baza arta de atunci a fost strict delimitat și limitat Pe de altă parte, această limită era în armonie mai mult sau mai puțin completă cu viziunea limitată a oamenilor Prin urmare, conflictele dintre artă și conștiința populară, care s-au întipărit atât de puternic în căutările teoretice ale lui L Tolstoi, erau atunci aproape imposibile În orice caz, nu puteau atinge un asemenea grad de claritate Cât de complexă este poezia lui Dante! Dar, după cum mărturisesc izvoarele literare, tercina Divinei Comedie au fost cântate pe drumurile Italiei de către cataâri Dacă în antichitate sau în Evul Mediu au apărut simptomele separării artei de popor, aceasta a însemnat invariabil declinul artei Grecia din epoca lui Pericle nu cunoștea artă care nu era concepută pentru percepția fiecărui cetățean liber; Alexandria din vremea lui Ptolemei a creat o artă învățată, interesantă doar pentru cunoscători Contradicția cu care se confruntă cultura artistică a timpurilor moderne are o fundamental diferită caracter Aici, înstrăinarea percepției oamenilor față de artă se reflectă în primul rând în atitudinea față de propriile lucrări Oamenii au încetat să mai fie creatorul lor Da, iar operele de artă există acum nu pentru el, ci pentru publicul "educat" Și, de altfel, departe de ultimul rol l-a jucat extinderea istorică și geografică a acelor tradiții artistice pe care artiștii profesioniști trebuie să se bazeze acum în munca lor Cerând din ce în ce mai multe cunoștințe universale și experiență estetică din partea publicului, arta se îndepărtează inevitabil de mase largi de oameni cărora condițiile vieții și muncii lor le permit să primească toate acestea în niciun caz în mod insuficient Aceasta este legea generală a progresului capitalist: fiecare pas al progresului pozitiv este cumpărat cu prețul unor pierderi colosale Apare o contradicție serioasă, se așterne un conflict, care se reflectă puternic atât în poziția artei, cât și în dezvoltarea estetică a oamenilor Noua scară a tradițiilor artistice este un progres necondiționat, o cucerire, o contribuție fundamentală la dezvoltarea estetică a omenirii, ridicându-se astfel la cel mai înalt nivel al dezvoltării sale Pe de altă parte, separarea artei de oameni, coborârea nivelului estetic al masei oamenilor afectează arta însăși, nu îi permite să-și îndeplinească misiunea specială Victoriile artei sunt victorii din ce în ce mai pirice Fiecare pas înainte se dovedește a fi un pas înapoi, spre decădere, spre moartea artei Este lesne de înțeles că însăși problema naționalității artei își datorează apariția contradicției care a apărut aici La urma urmei, orice aspect al realității poate deveni subiectul unei înțelegeri teoretice intenționate numai atunci când se dezvăluie o anumită dificultate în dezvoltarea sa Acesta este ceea ce a avut în vedere Hegel când a subliniat că "bufnița Minervei își începe zborul la amurg" Atâta timp cât arta populară există și este practicată, nu este nevoie să teoretizezi despre ea Cu toate acestea, fiind pusă, această întrebare intră imediat în abstractitatea soluției sale, despre care am vorbit mai sus Pentru prima dată, după cum știți, romanticii au vorbit despre naționalitatea artei și tocmai în legătură cu realizarea crizei iminente a culturii artistice Romanticii au subliniat că fiecare mare operă de artă era populară și, în același timp, vedeau idealul popularului în trecut, în antichitate și mai ales în Evul Mediu, ignorând practic diferența dintre "geniile" romantice singuratice și arta populară populară Ideea naționalității artei a fost dizolvată printre romantici în elementul fără chip al "umanității universale" a valorilor artistice În co- Până la urmă, din punctul lor de vedere, pare lipsit de importanță dacă oamenii percep sau nu arta, dacă o lucrare "strălucitoare" găsește un răspuns în rândul oamenilor sau nu îl găsește Folkness devine ceva imanent în artă, o chestiune internă a artei care nu depinde de nimic altceva Problema naționalității a fost pusă în estetica romantică în așa fel încât s-a dovedit a fi imediat ascunsă, contradicțiile ascunse în ea nu numai că nu s-au arătat pentru înțelegere teoretică, ci, dimpotrivă, au fost acoperite cu un văl înflorit de fraze romantice zgomotoase Lenin a scris despre L Tolstoi: "Pentru ca marile sale lucrări să fie cu adevărat proprietatea tuturor, avem nevoie de o luptă și de luptă împotriva unui astfel de sistem social care a condamnat milioane și zeci de milioane la întuneric, opresiune, muncă silnică și sărăcie, este nevoie de o revoluție socialistă" Ar fi o naivitate nejustificată să credem că revoluția socialistă este capabilă să rezolve problema, aducând arta mai aproape de oameni și oamenii de artă deodată, automat, încă de la începutul ei Pentru a fi convins de acest lucru, este suficient să ne amintim experiența lui Maiakovski Încă de la primii pași creativi, Mayakovski a cerut cu toată hotărârea democratizarea artei În , Blok a remarcat democratismul poeziei lui Maiakovski drept un merit deosebit După Revoluția din octombrie, "câmpul magnetic" al operei lui Maiakovski sa extins constant, acoperind toate noile straturi ale vieții și luptei maselor muncitoare Cu toate acestea, acest lucru nu este suficient Noul conținut al artei a dat naștere în mod organic la necesitatea de a depăși cadrul obișnuit și stabilit Era nevoie de o căutare energică pentru noi forme de comunicare, contacte cu masele, cu viața lor, cu conștiința lor Patosul epic al revoluției a cerut ca arta să acopere plinătatea vieții, a istoriei, a practicii, a treburilor cotidiene și a sloganurilor politice care s-au succedat în timpul revoluției și au concentrat voința maselor în jurul soluționării unor probleme specifice "Calea muncii în masă implică o schimbare în toate metodele muncii noastre poetice", a spus Mayakovsky Ca maestru al cuvintelor, înarmat pe deplin cu realizările poeziei mondiale, Mayakovsky a început după revoluție să dezvolte genuri populare tradiționale, care anterior fuseseră înstrăinate de elita artistică În , a devenit interesat de stăpânirea tiparului popular popular rusesc și B I Lenin Opere, vol , p în curând și-a creat celebrele postere - "ROSTA Windows" Mai târziu, în anii NEP și primii ani de industrializare, Mayakovsky a trecut la forme de masă mai "europenizate", dintre care locul cel mai semnificativ a fost ocupat de publicitate, pe care a numit-o "propaganda economică" Prin orice mijloace și mijloace, poetul a căutat să extindă sfera artei sale, să o apropie de oameni El a vorbit în mod constant către o varietate de public, recitându-și poeziile - intonațiile vii ale vorbirii orale i s-au părut poetului mai inteligibile pentru mase; a stăpânit cinematografia, a scris \ scenarii, a acționat pe ecran ca actor, crezând că cinematografia ca formă de artă de masă deschide noi oportunități pentru un artist socialist Piesele lui Mayakovsky sunt extravaganțe care folosesc elemente ale unui spectacol de circ: circul, spre deosebire de teatru, i se părea mai masiv în natură Cităm aceste fapte destul de cunoscute doar pentru a face un alt fapt, nu mai puțin cunoscut, să pară și mai clar: Maiakovski a fost considerat în vremea lui poetul cel mai puțin înțeles de popor Poate că, tocmai pentru că masele de oameni care nu sunt interesați în mod specific de poezie au întâlnit în mod constant poeziile lui Maiakovski în ziar, în publicitate, în discuții în direct, au fost frapate de complexitatea aparentă a limbajului său figurativ Reproșuri și acuzații de neînțeles au plouat constant asupra lui Maiakovski în declarațiile cititorilor, în discursurile orale și în presă, în aprecierile criticilor L-au numit însoțitor Prin urmare, în mijlocul celei mai intense lucrări și lupte pentru arta socialistă, cu adevărat populară, a apărut uneori un sentiment de singurătate În opera poetului sunet și intonații tragice: Pot fi, poate criticii știu mai bine al lor și trebuie să asculți Ei bine, cine dracu sunt eu, un tovarăș de călătorie?! Nu un suflet nu merge aproape Ca inainte, cocoașa ta legănată înainte cărucioare poetice - transporta unu și bucurie și întristare si altul bunurile umane Trebuia să lupte pentru dreptul poetului de a inova, de a dezvolta nevoile spirituale ale maselor fără a se înclina în fața înapoierii lor Poziția fermă și fără compromisuri a lui Mayakovsky cu privire la această problemă dificilă a "înțelegerii" lucrărilor sale nu a fost în niciun caz determinată doar de purismul estetic și de respectul pentru forma cu drepturi depline Ea decurgea nu numai din respectul său profund pentru artă și din exigențele mari ale aptitudinilor artistice, ci mai ales din respectul profund al poetului față de mase Arta, dorind serios să servească masele, nu se poate limita la a spune adevăruri comune Este chemat să se ocupe de extinderea orizontului oamenilor, să ducă în conștiința maselor comorile culturii spirituale dezvoltate de omenire Satisfacerea nevoilor estetice ale oamenilor și formarea acestor solicitări la nivelul cerințelor dezvoltării moderne - aceasta este cea mai importantă sarcină a artei autentice Numai pe această bază contactul său cu masele va fi eficient, cu adevărat util pentru masele înseși Numai în acest caz, legătura cu masele poate fertiliza noi descoperiri artistice în arta însăși "Primul lucru asupra căruia atrag atenția camarazilor este sloganul lor ciudat "Nu înțeleg", a spus Mayakovski la una dintre numeroasele sale întâlniri cu muncitorii care poate fi dat: "Învățați!" Poetul este sigur că ceea ce este de înțeles pentru puțini ar trebui, în cele din urmă, să devină de înțeles pentru toată lumea, că educația estetică poate ridica gusturile muncitorului și țăranului la nivelul celei mai educate inteligențe Aici poziția lui Mayakovsky era foarte apropiată de ceea ce i-a spus Lenin Clarei Zetkin: "Într-adevăr, muncitorii și țăranii noștri merită ceva mai mult decât circ Ei au dreptul la o adevărată artă grozavă Prin urmare, în primul rând, propunem cea mai largă educație și educație publică Când producția de scenă The Mystery Buff a întâmpinat obstacole din partea administratorilor, care au reproșat piesei că este vagă și de neînțeles, Mayakovsky a călătorit în multe districte din Petrograd și Moscova, citindu-și lucrarea muncitorilor El a vrut să se asigure și să-i convingă pe alții că în piesă nu există nimic fundamental de neînțeles sau abstrus El a vrut ca muncitorii înșiși să decidă soarta muncii lui prin vot Aceleași dispute, aceleași discursuri în fața muncitorilor, aceleași mitinguri și voturi au însoțit punerea în scenă a ploșniței și a Baiei Poate că, din punctul de vedere al zilelor noastre, este permis să vedem ceva naiv în aceste acțiuni directe ale poetului V V Maiakovski Teatru și cinema, vol M , , p "V I Lenin despre literatură și artă M , , p Noah Dar ce ar fi de făcut dacă stiloul lui Maiakovski, la fel ca mulți artiști ai anilor , ar fi creat deja lucrări care deveniseră clasice, iar masele oamenilor, deși deschiseseră accesul la cultură, nu ar fi putut încă să se ridice imediat la ea? înălțimi În , Alexander Dovzhenko a scris în jurnalul său: "Astăzi se împlinesc cincisprezece ani de la moartea celui mai mare poet al timpului nostru, Vladimir Mayakovsky Ce trist să ne amintim că cel mai mare poet al erei noastre a părăsit epoca noastră Adevărul amar al acestor cuvinte exprimă ceva la care este imposibil să nu te gândești Dezvăluie o contradicție cu adevărat tragică care pătrunde în soarta poetului revoluției Revoluția din octombrie a adus cele mai largi mase ale oamenilor muncii în contact cu arta Oportunitatea de a citi cărți bune, de a asculta muzică bună, de a merge la teatru și de a vizita galerii de artă a crescut foarte mult Cu toate acestea, problema apropierii artei de oameni este încă în fața noastră astăzi: naționalitatea creativității unui artist nu este identică cu natura de masă a recunoașterii sale Acum știm, de exemplu, că nici predarea literaturii la școală, organizată în toată țara, nu aduce întotdeauna rezultatele dorite, că formarea unor înalte gusturi estetice și capacitatea de a percepe profund arta este o chestiune foarte responsabilă, plină cu multe dificultati În același timp, problema naționalității artei capătă noi fațete după revoluția socialistă Aici, direcția populară ezoterică, cuprinsă în cutare sau cutare lucrare și dezvăluită doar pentru straturi special pregătite, "educate", devine vădit insuficientă O operă populară ar trebui să dezvăluie această calitate proprie în comunicarea live cu un public cât mai larg posibil, nu doar exprimând ceea ce este esențial pentru toată lumea, ci și făcându-l un atu spiritual important pentru toată lumea Prin urmare, problema naționalității se contopește din ce în ce mai direct cu problema caracterului de masă, a accesibilității artei Această tendință dezvăluie o mișcare calitativ nouă în cultura artistică socialistă însăși, străduindu-se în principiu să depășească contradicțiile și să conducă arta pe drumul larg al conexiunii efective cu viața La urma urmei, numai prin interacțiunea ei cu mase largi de oameni, arta devine o pârghie puternică pentru transformarea realității Și cu cât gama de conținut social exprimată de artă este mai largă, cu atât publicul său este mai numeros, cu atât arta în sine este mai plină de sânge, mai vitală, mai semnificativă din punct de vedere estetic Aici se poate vedea pe bună dreptate una dintre cele mai importante trăsături specifice ale artei ca formă de activitate umană Fără sens este imaginea la care nimeni nu se uită, fără sens este muzica pe care nimeni nu o ascultă, dar la fel de lipsită de sens îngrășăminte minerale care nu sunt duse pe câmpuri care nu pot fi folosite Tot ceea ce presupune satisfacerea nevoilor umane și este creat în acest scop își poate găsi adevărul doar într-un act viu de consum Nimic specific artei, creației artistice, nu a fost încă dezvăluit aici O diferență importantă pentru noi între o operă de artă și toate celelalte creații ale mâinilor umane și mintea umană poate fi afirmată prin faptul că ea, prin însăși natura sa, implică posibilitatea consumului ei de către toată lumea Și într-adevăr Orice produs al muncii - fie că este o unealtă, o unealtă, o mașină sau un mijloc de a menține viața - este creat pentru anumite nevoi speciale Nu este deloc necesar, de exemplu, ca toată lumea să știe să conducă mașini pentru a obține beneficii sociale din acestea, pentru funcționarea lor socială normală Chiar și astfel de produse de producție spirituală precum cercetarea științifică pot rămâne accesibile și importante pentru un grup restrâns de specialiști, fără a pierde nimic din semnificația lor socială Dar o operă de artă poate fi recunoscută ca atare numai cu condiția ca conținutul ei să fie universal, "de interes general" Artistul este chemat să exprime ceva care este la fel de important atât pentru șofer, cât și pentru om de știință, care este aplicabil activității lor de viață nu numai în măsura particularităților profesiei lor, ci și în măsura implicării lor în viața publică , capacitatea de a fi Om - în sensul deplin al acestui rang înalt Această idee (dacă are nevoie deloc de confirmare) poate fi confirmată de împrejurarea destul de evidentă că aspectul estetic, latura artistică a oricărei lucrări și a oricărei activități, implică ceva nemăsurat mai mult decât sensul și scopul lor special Astfel, o structură arhitecturală care creează condiții specializate adaptate acestor nevoi specifice este în același timp o operă de artă, întrucât exprimă viziunea asupra lumii, gusturile, obiceiurile, idealurile unei anumite clase, oameni ai epocii Într-un ansamblu de urbanism, clădirile cu destinații diverse - clădiri de locuit, stadioane, cluburi, fabrici, gări etc - fără a-și pierde în vreun fel utilitatea și funcționalitatea, ci, dimpotrivă, realizându-le pe deplin, trebuie în același timp devin elemente separate ale unui organism artistic holistic, pentru a crea o imagine unică a culturii urbane colective Locuitorii orașului au propriile case, apartamentele, spațiile de lucru, dar din punct de vedere estetic, dețin întregul oraș în ansamblu Oricât de mare ar fi semnificația obiectivă a unei opere de artă, ea își primește adevărata semnificație artistică doar atunci când se poate adresa direct oamenilor, oameni, interacționați cu ei Scrisă chiar și cu cele mai strălucitoare culori, opera artistului rămâne ca un film fotografic nedezvoltat până când se reflectă și se întipărește în sufletele oamenilor, nu le ridică gândurile și sentimentele, fantezia lor la o viață activă, doar în procesul de interacțiune cu percepția oamenilor, numai în În dialog cu oamenii, operele de artă devin - nu numai "în sine", ci și "pentru noi" - fapte ale existenței sociale, fapte ale culturii Practica dezvoltării artei avansate și progresive a secolului al XX-lea a dovedit în mod irefutat cât de neîntemeiate sunt tot felul de teorii snobe care insistă asupra naturii elitiste a artei Până la urmă, este suficient să-i amintim pe același Mayakovsky, Brecht sau Chaplin pentru a înțelege cum caracterul național și de masă al creativității artistice a devenit o condiție, o condiție indispensabilă pentru semnificația lor ideologică și estetică Despărțindu-se sau despărțindu-se de mase, artistul, vrând-nevrând, este ocupat cu imaginare, și nu cu fapte reale El practic nu formează viziunea oamenilor asupra lumii, ci construiește doar fantome frumoase Idealurile pe care încearcă să le întruchipeze în opera sa nu pot fi transpuse în realitate Izolată de oameni, de viața lor, arta începe inevitabil să-și simtă inferioritatea, golul, neputința socială Decalajul dintre artă și percepția de masă este întotdeauna mai mult sau mai puțin o dovadă a unei decalaje între lumea estetică a artei și restul lumii Prin urmare, s-ar părea că nu este nimic mai firesc decât să verificăm naționalitatea artei și, în general, semnificația conținutului ei prin gradul și amploarea percepției ei de către masele de oameni Dar adevărul este că nu totul aici depinde de arta în sine sau, să zicem, de talentul artistului Din nou trebuie să vorbim despre inadmisibilitatea impunerii unei scheme teoretice abstracte asupra procesului viu de formare a culturii artistice comuniste Dezvoltarea conștiinței populare a dus la faptul că un cerc imens de oameni care anterior în dezvoltarea lor spirituală nu intrau deloc în contact cu cultura artistică, au intrat în contact cu aceasta Oamenii tânjesc mai mult decât oricând după artă și aspiră la ea Tirajul cărților este în creștere, atingând o asemenea dimensiune încât, în comparație cu secolele precedente, acestea par aproape astronomice; numărul orchestrelor, teatrelor este în creștere, iar radioul și televiziunea oferă artei oportunități fără precedent de viață în rândul maselor; datorită înregistrării cu gramofon, arta a sunat în case; cinematografele nu pot găzdui pe toată lumea Dar, în același timp, se dovedește că noul public a adus cu sine o cantitate uriașă de prejudecăți, pe care uneori așteaptă de la artist deloc ceea ce își dorește și ar trebui să dea Natura cuprinzătoare, universală a artei necesită aceeași universalitate a perspectivei din partea oamenilor cărora le este adresată Fiecare operă de artă este o lume întreagă, dar în același timp - o lume luată într-o refracție specială Pentru a o percepe și a te obișnui cu ea, este necesar prin calitățile individuale ale operei să prinzi în ea sensul universal revelat în mod unic Iar această capacitate de a privi lucrurile din poziții sociale largi se poate dezvolta numai prin experiența practică a maselor înseși Și numai cu condiția ca ei să fi câștigat toate premisele sociale pentru aceasta La un moment dat, critica s-a ridicat și a început să propagă teza care suna cu imuabilitatea unei directive: "Nu tot ce este accesibil este genial, dar tot ce este cu adevărat genial este accesibil și cu cât este mai strălucitor, cu atât mai accesibil este pentru masele largi ale oamenilor" S-a uitat cumva că forța și persuasivitatea acestei judecăți este imaginară dacă dezvoltarea cuprinzătoare a forțelor spirituale ale fiecărei persoane nu a devenit încă un fapt și dacă accesibilitatea unei opere de artă presupune adaptarea ei la nivelul actual de înțelegere în masă Probabil că nimeni nu va nega astăzi că, de exemplu, S Prokofiev și D Șostakovici sunt mari artiști Dar nu s-a întâmplat, totuși, ca, bazându-se în întregime pe sensul greșit înțeles al "accesibilitatii", alți critici să ajungă la aprecieri extrem de incorecte ale muncii lor? Sincer să fiu, până astăzi nu am putea numi nici măcar cele mai semnificative lucrări ale acestor compozitori "accesibile maselor" Evaluarea muncii lor necesită, evident, o abordare diferită În mod clar, nu există suficient calcul aritmetic pentru majoritatea aici Altfel, la urma urmei, cerința practică de a educa conștiința oamenilor se transformă într-o frază goală În această chestiune, alți dogmatici au înlocuit studiul științific al proceselor spirituale care au loc în societatea noastră cu declarații nefondate Inutil să spunem că acest lucru ne-a împiedicat să punem corect una dintre cele mai importante întrebări ale vieții noastre culturale și să nu ne întoarcem de la adevăratele dificultăți de promovare a înaltelor gusturi artistice în rândul maselor, pretinzând că astfel de dificultăți nu numai că nu există acum, dar nu a existat deloc "Poporul" a fost interpretat din acest punct de vedere în același mod abstract, non-istoric, așa cum au făcut-o romanticii în raport cu conceptul de "umanitate universală" a artei O viziune similară a fost exprimată foarte clar în urmă cu câțiva ani de criticul literar P Vykhodtsev "Oare", a întrebat el, "în vremea noastră, percepția artei de către masele de oameni a încetat să mai fie unul dintre criteriile naționalității?" intonație retorică- P Vykhodtsev Câteva probleme ale naționalității literaturii sovietice - "Literatura rusă", , nr , p Argumentul care sună atât de asertiv aici dă motive să credem că, din punctul de vedere al acestui autor, percepția artei de către masele de oameni nu doar că acum devine, ci a fost întotdeauna un criteriu infailibil al naționalității P Vykhodtsev, aparent, credea și el că poziția pe care a prezentat-o era aproape axiomatică El susține, de exemplu, că din punctul de vedere al naționalității, în literatura secolului al XIX-lea, " ar trebui să evidențiem o direcție creativă deosebită: Krylov - Koltsov - Nekrasov - G Uspensky" Ca și cum Pușkin, Lermontov, Gogol, Tolstoi sunt mai puțin populari, deoarece sunt mai greu de perceput de către mase Aceeași logică îl face pe Vykhodtsev să creadă că Mayakovsky este mai puțin popular decât Demyan Bedny Nu există nicio îndoială: arta trebuie înțeleasă de oameni Dar luat în mod aistoric, acest adevăr se transformă imediat în opusul său - dogmă Viața, după cum arată experiența, nu ține întotdeauna cont de ceea ce se cuvine Pentru anumite perioade ale dezvoltării culturii artistice, o anumită divergență între naționalitate și caracterul de masă al artei devine inevitabilă, astfel încât până și cele mai populare în sensul lucrărilor pot rămâne - cel puțin temporar - îndepărtate și de neînțeles pentru mase Pierderea acestei perspective istorice specifice are ca rezultat prejudiciu nu numai artei, în raport cu care toate aprecierile sunt deplasate, ci, în cele din urmă, maselor de oameni Oamenii păreau să-și mângâie capul și să spună: "Nu înțelegeți? - Ei bine, gluma e cu ei, cu Pușkini Sunt mai rele Dar avem fabulele lui Krylov Nu poți spune lucruri rele despre Krylov Dar oamenii au mai puțină nevoie de geniul acelor artiști care nu le devin imediat și în toate condițiile la dispoziție? Formula clară a lui Marx oferă cheia înțelegerii problemei accesibilității artei: "Obiectul de artă - așa ceva se întâmplă cu orice alt produs - creează un public care înțelege arta și este capabil să se bucure de frumos Prin urmare, producția produce nu numai obiectul pentru subiect, ci și subiectul pentru obiect Capacitatea de a înțelege arta poate fi dezvoltată numai pe baza comunicării constante cu operele de artă, doar datorită faptului că oamenii, așa cum spune, absorb artistul în ei înșiși P Vykhodtsev Decret, op , p K Marx şi F Engels Opere, vol M , , p experiență naturală, concentrată în artă, iar din înălțimea acestei experiențe, prin prisma ei percepe fiecare artist nou, fiecare operă nouă Mai mult, fiecare artist dezvoltă în oameni capacitatea și nevoia de înțelegere, datorită tocmai trăsăturilor sale creative, ideilor originale și imaginilor inerente doar lui Aș dori să subliniez, totuși, că conținutul gândirii lui Marx este mult mai profund decât concluziile pe care le-am tras până acum din ele și care sunt de obicei trase în general Căci aici ar fi destul de posibil să presupunem că, pentru a extinde domeniul de consum al artei, pentru a asigura accesibilitatea acesteia către cele mai largi mase, este suficientă munca pur educativă: oferiți oamenilor artă bună, învățați-i să o iubească și să o respecte, explicați sensul frumuseții în viață - scopul a fost atins Aici formularea socio-istorică a problemei dispare complet și în locul ei se pun întrebări pur metodologice: cum să organizăm producția de cărți bune în circulație în masă? cum să-l faci eficient pentru ei publicitate? cum să atragi oamenii să asculte muzică serioasă? Cum se organizează educația estetică la școală? etc Dar știm deja din experiența lui L Tolstoi că activitatea educațională nu poate da un rezultat pozitiv în toate condițiile În mod evident, mai este ceva de luat în considerare aici Nu ar putea exista nicio contradicție între producție și consum dacă doar acei oameni care produc ar consuma Artiștii care creează ei înșiși opere de artă, desigur, le pot înțelege, se bucură de ele și le pot aprecia Producția și consumul în toate astfel de cazuri coincid, se susțin și se dezvoltă reciproc Mai mult, accesibilitatea aici, evident, nu trebuie înțeleasă în sens material direct - în sensul capacității de a cumpăra sau de a vedea, de a citi, de a auzi - în sensul de simpla posesie fizică Nu este suficient să ai un volum de poezii ale lui Blok în biblioteca personală pentru a te bucura de poeziile lui: trebuie să ai un gust dezvoltat pentru poezie Dacă nu respectați această condiție, veți obține doar variații ale celebrei povești cu Petrushka a lui Gogol Arta devine apoi accesibilă maselor atunci când acestea și-au dezvoltat capacitatea corespunzătoare Aici apare principala dificultate pentru art Adevărul abstract că consumul este inseparabil de producție este încă valabil, deoarece capacitatea de a consuma poate fi dezvoltată în fiecare caz concret doar printr-o activitate corespunzătoare, o producție corespunzătoare Numai în procesul de producție - în sensul cel mai larg al termenului - se pot dezvolta abilitățile; dezvoltarea abilităților la fiecare persoană este un proces activ, nu pasiv "Individual- mintea care își dezvoltă facultățile în procesul de producție, scrie Marx, "în același timp le cheltuiește, le consumă în actul de producție, așa cum actul natural al procreării este cheltuirea forțelor vitale" Cu alte cuvinte, desfătarea poeziei presupune munca activă a imaginației creatoare; înțelegerea muncii științifice este de neconceput fără munca activă a propriei minți; conducerea unei mașini este indisolubil legată de cunoașterea mecanismului său și de capacitatea de a gestiona acest mecanism Sau, altfel spus: pentru a te bucura de o operă de artă, trebuie să fii într-un fel un artist, așa cum trebuie să fii om de știință pentru a înțelege cercetarea științifică, așa cum trebuie să fii șofer pentru a conduce o mașină Este imediat clar că o astfel de formulare a întrebării este mai dificilă pentru artă decât pentru orice alt tip de activitate umană Într-un sistem de diviziune socială a muncii, devine inevitabil ca activitatea productivă și, în consecință, dezvoltarea activă a diferitelor abilități să dobândească o direcție diferită la diferiți indivizi Desigur, incapacitatea de a conduce o mașină nu îi privează deloc pe oameni de posibilitatea de a folosi o mașină Eliberat de unele funcții, o persoană are ocazia de a acționa fructuos într-un alt domeniu, de a îndeplini alte funcții Este important doar ca fiecare persoană să poată naviga în afacerea sa specială, stăpânind liber, creativ totalitatea condițiilor sociale și tehnologice ale muncii sale Mai mult, în cele mai complexe și mai active forme de activitate creativă, un individ se poate baza pe deplin nici măcar pe alți oameni, ci pe mecanisme, mașini, instrumente și aparate special inventate, care, desigur, nu încalcă în niciun fel asupra omului activitate și abilități umane Una dintre cele mai importante sarcini ale progresului social este tocmai eliberarea oamenilor de funcții necreative sau elemente de activitate mecanică necreativă în tipuri de muncă complexe, active Totuși, specificul capacității estetice și al activității artistice constă tocmai în faptul că nu există și nu pot exista momente necreative Pasivitatea percepției îi distruge complet conținutul estetic A citi poezie sau a asculta muzică nu este ca a lua un taxi În artă, o persoană trebuie să se "călărească" pe sine În sistemul diviziunii sociale a muncii, activitatea artistică este cel mai mare condensator al energiei creatoare, și tocmai în dezvoltarea creativă, activă în oameni K Marx și F Engels Opere, vol , p atitudinea față de viață, este sarcina principală a artei De aceea, caracterul obiectiv al artei presupune că conținutul ei trebuie să fie universal și că, în consecință, operele sale trebuie să fie inteligibile pentru toată lumea Dar, după cum știm, înțelegerea artei presupune la oameni o anumită capacitate estetică, care nu poate fi dezvoltată decât în activitatea artistică Deoarece nu toată lumea este angajată în activitate artistică, nu toată lumea este capabilă să înțeleagă arta "Un artist de dragul unui artist" pare, în final, a fi la fel de absurd ca "arta de dragul artei" Și totuși numai artistul poate înțelege arta Tocmai această contradicție dă naștere decalajului fatal pentru cultura artistică dintre artă și popor, contradicția dintre naționalitate și natura de masă a artei Eroarea fundamentală a discuțiilor obișnuite pe acest subiect este că arta și masele, artistul și oamenii, sunt cumva recunoscuți ca doi poli diametral opuși De parcă s-ar recunoaște dinainte că un artist nu poate fi același cu orice alt membru al societății, cu orice alt reprezentant al poporului Arta, parcă, este împinsă din mediul popular comun, iar relația ei cu masele este percepută ca contactul a două ipostaze izolate una de cealaltă Și apoi, pentru a face arta accesibilă maselor, sunt necesare eforturi din partea artistului sau din partea maselor, de parcă una dintre părți ar trebui să sacrifice ceva de dragul reunificării sale cu cealaltă De fapt, ei nu au nimic de sacrificat, cu excepția limitărilor și unilateralității lor Separarea artei de oameni, opoziția artistului față de mase este o situație foarte specifică, caracteristică unei societăți cu o diviziune dezvoltată a muncii Este suficient să ne amintim cel puțin sfera colosală a creativității folclorice a popoarelor medievale, este suficient să amintim cât de strâns adera la folclor în acele vremuri cea mai "științifică" artă pentru a înțelege: ideea unui popor ca un creator, și nu doar un consumator de valori artistice, nu este nicidecum o invenție teoretică inactivă Estetica dogmatică, în principiu, nu poate aborda soluția corectă a acestei probleme, fie doar pentru că tinde să tacă contradicțiile care rămân încă în vigoare în dezvoltarea spirituală a societății Afirmă situația actuală, decalajul care există în practică între artă și conștiința maselor, ca unic temei pentru rezolvarea problemei Prin urmare, antiistoricismul; de aici și dorința de a face arta accesibilă oamenilor, ocolind specificul ei estetic În ciuda caracterului democratic ostentativ al interpretării dogmatice a problemei naționalității și a naturii de masă a artei, proclamată de dogmatiști Artă și oameni teza despre prioritatea caracterului de masă exprimă de fapt nedorința de a dezvolta conștiința maselor, de a le spori activitatea socială creatoare Încadrarea în gusturi înapoiate, deși răspândite, nu dăunează numai artei, care în urma acestei operațiuni devine plată, goală, goală de conținut Această ajustare este mai ales inacceptabilă pentru că îl împiedică pe artist să-și îndeplinească principala sa misiune socială: promovarea dezvoltării conștiinței de sine și a activității conștiente a maselor, extinderea orizontului lor spiritual PRINCIPIUL ARTEI NAȚIONALE ȘI PERSONALITATEA ARTISTULUI S Batrakova Problema naționalității artei apare doar în vremurile moderne ca urmare a realizării contradicțiilor reale ale culturii burgheze Cea mai gravă consecință a diviziunii capitaliste a muncii a fost înstrăinarea tot mai mare a maselor de bogăția culturală acumulată de omenire, nu numai materială, ci și "sărăcirea spirituală" a poporului muncitor Arta antichității și Evul Mediu în toată integritatea sa a rămas accesibilă majorității cetățenilor politicii, comunității, orașului Mai târziu își va pierde această integritate - va începe procesul de diferențiere internă, diferențiere a muncii artistice La începutul acestui proces, a existat o divizare strictă a fluxului unificat anterior de creativitate artistică în artă profesională ("științifică") și folclor; caracteristică perioadei târzii de dezvoltare a culturii burgheze, dezintegrarea artei profesionale în masă și elită poate fi privită ca etapa finală a acestui proces, care aduce principiul "alienării" la limită, la extrem, la gradul unei politici deschis cinice de expansiune spirituală Fabricată cu așteptările unui consumator larg, "producția de artă" în masă se dovedește a fi reversul "artei pentru elită", bazată pe ideea elitismului culturii moderne dezvoltate de filosofia burgheză În numele caracterului de masă și al conținutului tendențios, sufletul umanist al artei este aruncat, care devine vulgar și gol Principiul caracterului de masă, care intră în conflict cu bogăția spirituală și tradiția umanistă a creației artistice, este singura "soluție" posibilă a problemei naționalității artei în condițiile societății burgheze Distrugerea exploatării capitaliste în țările socialismului, eliminarea treptată a moștenirii grele a spiritualului * egalitatea și înapoierea culturală este doar începutul mișcării către o cultură artistică la nivel național a societății comuniste, bazată pe dezvoltarea integrală a abilităților fiecărei persoane Apariția unei astfel de culturi este o chestiune pentru viitor, dar în timpul nostru artistul determină amploarea participării sale la crearea sa Și vorbim aici nu numai și nu atât de mult despre iluminare și educație, ci despre sarcini specific creative Întrebarea "pentru cine și în numele cui să creeze" este inseparabilă de întrebarea "cum", care conține sensul cel mai lăuntric al individualității artistului Dacă luăm în considerare problema naționalității artei în legătură cu posibilitățile, sarcinile și condițiile de dezvoltare a unei personalități creative, întrebarea este cum să lucrezi pentru ca, fiind tu însuți, să nu fii lăsat singur, ci slujind oamenii, nu să se piardă, cum să lucreze astfel încât, alegând calea, să nu se întoarcă contrar logicii dezvoltării istorice - această întrebare devine principala NOI CAI Modul de producție capitalist a distrus izolarea legăturilor economice patriarhale și, în același timp, multe dintre normele și ideile obișnuite care corespundeau subdezvoltării relative a relațiilor sociale Condițiile "colectivității naturale", înrădăcinate în sistemul comunal primitiv, au continuat, în continuă schimbare, să-și mențină puterea pe parcursul multor secole de dezvoltare a societății de clasă Desigur, integritatea socială a unei comunități primitive, a unei polis antice sau a unui clan medieval este lucruri diferite din punct de vedere economic și social, dar în toate cazurile se bazează pe subdezvoltarea relativă atât a individului, cât și a societății în ansamblu Capitalismul a eliminat această subdezvoltare Stabilitatea celulelor economice închise din care a fost construit organismul social a fost înlocuită de legile în schimbare ale pieței capitaliste Natura organică a "colectivității naturale" a fost distrusă în condițiile liberei concurențe și ale "alienării" crescânde a muncii Producția spirituală în ansamblu și formele sale individuale au experimentat puternicul atac al progresului capitalist Diviziunea muncii a distrus rămășițele relațiilor patriarhale și sincretismul primitiv în știință și artă, deschizând calea dezvoltării cunoștințelor de specialitate Vezi K Marx Forme anterioare producţiei capitaliste Politizdat, , p Arta devine din ce în ce mai izolată de știință, producție și meșteșuguri, devenind prin excelență gândirea artistică Acest proces de delimitare a diferitelor zone ale njpo-producției spirituale a provocat apariția de noi ramuri ale științei, noi tipuri și genuri de artă, a predeterminat o extindere fără precedent a limitelor și posibilităților cognitive ale generalizării științifice și artistice Bazele scolasticii medievale au fost în cele din urmă subminate de dezvoltarea gigantică a gândirii științifice, principiul credinței a lăsat locul eternului scepticism al rațiunii Arta, eliberându-se treptat de canoanele mitologice, s-a îndreptat spre realitate Mișcarea către istoricism în gândirea artistică, care a început cu timpul Renașterii, constituie în timpul nostru izvorul interior al progresului artistic Mult în urmă este "copilăria" artei - vremea viziunii naive asupra lumii a anticilor; BMette cu iluziile utopice ale Renașterii, "anii de tinerețe" lui au dispărut: din vremea realismului critic, acesta a intrat într-o perioadă de maturitate Artistul antichității și al Evului Mediu în multe privințe a gândit și a simțit "colectiv", individualitatea sa creatoare s-a manifestat în limitele clare ale anumitor canoane și norme Această universalitate normativă era firească și obișnuită în acea perioadă îndepărtată, când "fiecare persoană individuală acționează doar ca o verigă (a unei echipe), ca membru al acestei echipe" Artistul timpului nostru, în căutarea sa, este lipsit de "cetățile", care odinioară erau reprezentări mitologice și întreaga sumă de canoane și convenții normative Arta, care a abandonat mitologia și s-a îndreptat către istoria reală, caută sprijin în rigoarea metodei științifice și se apropie de filozofie și sociologie Structura imaginii se schimbă, devine mai complicată Psihologismul unui personaj real înlocuiește idealitatea divină, legenda mitologică este înlocuită cu o poveste reală Simplitatea relativă și inteligibilitatea imaginii artistice dispar odată cu mitologia, arta devine "științifică", percepția ei devine mai complicată Nu întâmplător literatura a devenit, încă din secolul al XIX-lea, principala formă de artă, iar influența naturii sale intelectuale se simte în toate sau aproape toate domeniile creativității artistice Procesul de transformare a unei opere de artă într-un "concept individual" este complex și contradictoriu Pe de o parte, acesta este cel mai mare progres care a permis artei "științifice" să devină cu adevărat "științifică", să se ridice în cele mai bune exemple la nivelul unei filosofii figurative profunde, să absoarbă realizările diferitelor ramuri ale științei din ultimele două suta de ani Ibid , p ani, în timp ce, pe de altă parte, este o pierdere de neînlocuit a fundamentelor naționale ale culturii, care, în anumite condiții, poate duce la închiderea artei în sine și la goliciune spirituală Progresul real în domeniul gândirii artistice, care este distorsionat în arta burgheză modernă, a fost cumpărat cu prețul unei serii de pierderi mari În primul rând, vorbim despre dezintegrarea "colectivității naturale" a vieții sociale și a gândirii sociale și, odată cu aceasta, acele legături directe dintre artă și oameni, al căror rezultat este existența largă a operelor de artă și, în egală măsură, a acestora accesibilitate largă Calea "simplificarii" creativitatii artistice, sarcinile ei, calea apropierii sale artificiale de oameni pe modelul vremurilor trecute, contrazice legile dezvoltarii artei moderne si principiile nationalitatii adevarate Așa cum este imposibil să ne întoarcem la "colectivitatea naturală", care implică o relativă subdezvoltare a individului și a societății, este imposibil să ne întoarcem și la acea împletire organică a artei și a vieții populare, care a fost asociată cu simplitatea naivă a viziunea mitologică asupra lumii Legătura artei cu oamenii a încetat să mai fie la fel de simplă și naturală precum legătura lui Prometeu cu mama Pământ, care a revărsat în el putere eroică Au apărut noi, mai complexe forme de artă populară, corespunzătoare unei etape superioare a dezvoltării sale istorice B Brecht într-unul dintre articolele sale a oferit o caracterizare profundă a adevăratei democrații a creativității artistice, bazată pe gradul ridicat de complexitate al percepției estetice moderne: " există oameni", scrie el, "care înțeleg arta mai bine decât alții, care sunt capabili să obțină mai multă plăcere din ea Acesta este același "cerc mic de experți" notoriu Mulți artiști - și nicidecum cei mai răi - au decis să creeze opere de artă nu pentru acest cerc îngust al elitei, ci pentru întregul popor Sună democratic, dar, după părerea mea, nu chiar Ar fi cu adevărat democratic să transformăm "cercul mic de experți" într-unul mare Căci arta necesită cunoștințe Percepția operelor de artă "științifică", a căror structură artistică este departe de claritatea plastică și instantaneitatea imaginilor din perioada "copilăriei" umane, necesită cunoaștere Rezolvarea problemei naţionalităţii artei în timpul nostru este direct proporţională cu problemele reale descoperite de socialism V B g e c h t Betrachtung der Kunst und Kunst der Betrachtung - "Sinn und Form", , S perspective de dezvoltare estetică a oamenilor pe baza celor mai înalte realizări ale gândirii artistice moderne Arta își recapătă semnificația universală și accesibilitatea generală într-o nouă etapă, pe noi baze istorice și artistice Dar modalitățile posibile, dacă vorbim nu despre perspectiva istorică, ci despre condițiile muncii creative din timpul nostru, va duce la depășirea decalajului dintre complexitatea gândirii artistice moderne, care și-a pierdut accesibilitatea publicului larg , și nivelul dezvoltării estetice a maselor largi de oameni? TOTUL SAU NIMIC Până când s-au realizat adevăratele modalități de construire a unei noi societăți, credința iluminatoare în misiunea sacră a oamenilor de cultură, chemată să aducă cunoștințe oamenilor, să semene "rezonabil, bun, etern" și astfel să corecteze nedreptatea istoriei, a fost de neclintit Desigur, în secolele XVII-XIX, ideile iluministe au suferit schimbări enorme, dar acest lucru nu le împiedică să fie unite în esența lor Învățăturile Iluminaților din secolul al XVIII-lea au afirmat idealurile progresiste ale burgheziei revoluționare și au purtat credința romantică că regatul Rațiunii și Libertății va veni în curând Ideea scopului înalt al artei, menită să transforme relațiile sociale, să facă o persoană ceea ce ar trebui să fie în conformitate cu natura sa naturală, această idee sublimă a creativității artistice, care a primit cea mai completă justificare teoretică de la Schiller, a fost în general o trăsătură caracteristică iluminismului din perioada clasică Ideea de a servi arta oamenii, în care contradicțiile "alienării" erau teoretic eliminate, era la fel de utopic ca și credința în împărăția Rațiunii Secolul al XIX-lea este secolul dezmințirii utopilor iluministe Timpul credinței naive în domeniul Rațiunii și iluziile fraternității universale asociate cu aceasta a trecut O contradicție care a fost ușor depășită (desigur, teoretic) în Iluminism, contradicția dintre dezvoltarea gigantică a culturii și "sărăcirea" spirituală a maselor de oameni, nu putea fi acum decât înlăturată practic Rusia trebuia să deschidă calea unei lupte revoluţionare pentru distrugerea tuturor formelor de opresiune Inteligentsia rusă a trebuit să "sufărească" adevărul revoluționar, eliberându-se treptat de greșeli și amăgiri În povestea "Casa cu mezanin" Cehov a forțat să se ciocnească două principii de viață, două voințe, două destine, iar în această ciocnire s-a dezvăluit cu o claritate uimitoare esența acelei perioade a istoriei ruse, când vremea utopilor iluministe ale Mino s-a rostogolit și o nouă eră a schimbărilor revoluționare nu a început încă epocă a poveștii - un artist care "nu înfățișează nevoile oamenilor", ci pictează peisaje și este bine conștient de faptul că arta sa este la fel de departe de viața oamenilor ca și de activitatea spirituală căreia s-a dedicat și care el spune că munca lui este departe de a fi munca grea, obositoare a milioane de țărani Pentru el însăși ideea de caritate, oricare ar fi ea, este dezgustătoare, mai ales că "este ușor să fii binefăcător când ai două mii de zecimi" (sau dreptul liber la activitate spirituală) "Oamenii sunt încurși într-un lanț mare, iar tu nu tai acest lanț, ci doar adaugi verighe noi", îi reproșează el Lydiei, care și-a dedicat viața "Slujirii aproapelui" Ideea clasică a iluminismului, educația oamenilor, a fost asociată cu speranța de a remodela societatea în conformitate cu principiile Rațiunii Când o proză de viață sobră a ajuns la o mulțime de iluzii, credința evlavioasă în "arta sfântă" a făcut loc practicării "faptelor mărunte" Eroina poveștii lui Cehov pune "cea mai imperfectă dintre toate bibliotecile și trusele de prim ajutor" "mai presus de toate peisajele din lume" Dar nu numai adevărul ei, ci și adevărul artistei rămâne pe jumătate adevăr, rămâne un compromis pe jumătate adevăr La urma urmei, el, disprețuind "truse de prim ajutor" și "biblioteci", nu știe să "taie lanțul", nu înțelege cum și de ce să lucreze Prin urmare, nu poate să nu simtă că "viața este plictisitoare", că "viața de artist nu are sens și cu cât este mai talentat, cu atât rolul său este mai ciudat și de neînțeles" Arta înaltă, pe de o parte, și prozaismul "faptelor mărunte", pe de altă parte, om de cultură spirituală și muncitor zdrobit de lipsă, viața a exacerbat aceste contradicții într-o măsură extremă, ucigând credința în iluziile iluministe Tragedia sărăcirii spirituale a milioane de oameni nu a putut să nu dea naștere la o nepăsare nesăbuită și la "autonegarea" artei Severul profet Savonarola i-a chemat pe cetățenii florentini din secolul al XV-lea, epoca strălucitoare a Medicilor, să distrugă operele de artă în care vedea produsul unei vieți păcătoase și lene În furia sumbră a predicilor sale, în cruzimea fanatică a faptelor sale, trăia gândul la nedreptatea unei ordini sociale în care bogăția materială și spirituală era uzurpată de o minoritate Câteva secole mai târziu, departe de Florența, va suna vocea altei "Savonarola", care va respinge și arta, devenită luxul spiritual al celor puțini Existența artei "științifice", închisă în aroganța ei, inaccesibilă unui simplu muncitor, cumpărată cu prețul privațiunii materiale și spirituale a altor oameni - existența unei astfel de arte nu poate fi conciliată cu principiile bunătății și dreptății - așa este logica negării lui Tolstoi A renunța la privilegiile "bursei", a trăi și a scrie pentru popor, a scrie simplu, pentru ca orice țăran să poată înțelege - iar Tolstoi compune basme și pilde cu un complot fără pretenții și un final edificator Tolstoiismul a devenit etapa finală a iluminismului rus cu principiul său de "mers la popor", cu patosul său de asceză și credință într-o faptă bună Ideile de iluminare, venind în contact cu un uriaș talent artistic, care nu s-a putut adapta niciodată la practica "faptelor mărunte", și-au dezvăluit toată inferioritatea Nu basme și pilde - cărți subțiri concepute special pentru oamenii de rând, ci romane - structuri grandioase cu o structură poetică ramificată, multistratificată, care încorporează cunoștințe economice, istorice, sociologice, filozofie complexă a autorului, dialectica personajelor, profunzimea subtextului - fac sus gloria şi măreţia scriitorului rus Este imposibil să respingi, să distrugi arta "învățată", la fel cum este imposibil să oprești gândirea, iar dacă Tolstoi ar fi putut să ară pământul și să rămână un mare scriitor, atunci "simplificarea" spirituală i-ar fi ucis talentul A crea artă special destinată poporului - această idee, originară din Iluminism, a fost transformată în timpul nostru într-o farsă de logica dezvoltării istorice Ea a fost completată de ideologia reacționară a "culturii de masă", care reprezintă sfârșitul iluziilor iluministe, transformarea principiilor cândva omenești într-un instrument de oprimare spirituală și corupție a maselor Oamenii pot primi totul sau nimic Nu arta ersatz, ci toate realizările culturii moderne fie îi pot aparține, fie îi pot fi luate PAUZA OAMENILOR Separarea artei într-o ramură separată a producției, separarea ei de religie și meșteșuguri, a făcut posibilă apărarea suveranității lumii estetice și dezvoltarea ideii de exclusivitate a talentului artistic Cert este că dobândirea maturității spirituale de către artă a fost însoțită de cea mai mare umilință a acesteia în lumea burgheză a profitului și a calculului egoist Ideea de exclusivitate s-a născut atunci când poezia a simțit nevoia să se ferească de proza vieții cotidiene, de o existență vulgară și meschină care a transformat totul frumos și sublim într-o iluzie goală Această idee a fost mai întâi fundamentată și dezvoltată până la gradul unui principiu estetic conștient de către romanticii germani ai sfârșitului YX TTT ѵтѵ ĂV - începutul secolului L L Umilirii artei, transformării ei într-o tranzacție comercială, i s-a opus teoria romantică a inspirației minunate, misterioase, de neînțeles Sărăcirea spirituală a persoanei umane Măreția geniului creator, poetul, deținând "darul divin al revelației" s-a opus realității Ideea exclusivității talentului artistic, exprimată mai întâi destul de clar de romanticii școlii din Jena, este una dintre acele idei universale pentru știința estetică burgheză care nu aparțin niciunuia dintre tendințele literare și artistice și nu mor Cu acesta De-a lungul timpului, ele se dezvoltă din ce în ce mai persistent, renasc de fiecare dată, ca o pasăre Phoenix, din cenușa teoriilor, programelor și manifestelor arse în bătălii fierbinți Pe parcursul unui secol și jumătate de dezvoltare artistică, ideea de exclusivitate a continuat să existe, vorbind în cele mai diverse aspecte, transformându-se fie într-o tragedie profundă, fie într-un filistinism vulgar Artistul din antichitate și din Evul Mediu a glorificat zei și eroi, statui sculptate, temple pictate, opera sa a fost înțeleasă de toată lumea și iubită, scopurile sale sunt clare, tradițiile meșteșugărescului sunt indestructibile, căutările creative sunt vesele din conștiința necesității și înalt sens al propriei sale lucrări O înaltă apreciere a inspirației și a priceperii unui mare artist, admirația pentru marele său dar nu a fost niciodată combinată cu gândul unei misiuni speciale de slujitor al muzelor, al exclusivității și superiorității sale necondiționate față de "simplii muritori" În epoca burgheză, dezvoltarea a mers în două direcții Și dacă, pe de o parte, despărțirea de pământul popular a epuizat din ce în ce mai mult forțele creative, ducând la degradarea și moartea talentului, pe de altă parte, au apărut noi forme de interconectare între artă și popor Unii artiști s-au retras în singurătatea lor creativă și s-au convins că "ai nevoie să scrii pentru tine" , alții s-au luptat pentru dreptul de a face o muncă importantă și necesară din punct de vedere social Opera unui artist care nu și-a trădat vocația devine o ocupație infinit de dificilă, "chinul martiriului", bucuriile creative sunt cumpărate cu un preț mare - prețul unei căutări intense a scopului și sensului creativității, prețul greutății muncă adesea în condiții incredibil de dificile, prețul unei lupte constante cu propria oboseală și singurătate Căutarea constantă, fără de care creativitatea artistică nu există deloc, în epoca burgheză capătă o direcție pe care nu au mai primit-o până acum: artiștii progresiști se străduiesc în mod conștient, și uneori inconștient, să găsească acel sol popular pe care s-ar putea baza și din pe care le-au putut să-și atragă puterea pentru a crea artă care nu este strânsă în cadrul îngust al creativității "pentru sine", ci deschisă către lumea mare a vieții umane și a umanității De exemplu, Boudin Vezi Masters of Art on Art, vol III, p Arta epocii burgheze cunoștea exemple de sacrificiu de sine uimitor și curaj înalt A Ivanov a lucrat mulți ani la pictura sa "Apariția lui Hristos către popor", care trebuia să fie în concordanță cu marile opere de artă clasică în ceea ce privește amploarea conceptului artistic și naționalitatea conținutului, în ceea ce privește claritatea, puterea și accesibilitatea generală a limbajului figurat Dar imaginea a venit prea târziu, sau poate prea devreme Dezvoltarea picturii, căutarea unui conținut popular larg a luat o altă cale Tabloul a rămas o mare moștenire a culturii artistice rusești, iar în viitor arta va trebui să revină de mai multe ori la aceleași probleme creative, a căror soluție A Ivanov și-a dat viața și toată puterea Soarta acestui remarcabil artist, care a căutat cu durere calea către arta cu adevărat populară în rădăcinile sale, în conținutul și scopul ei, care s-a condamnat de bună voie la o muncă infernală, care a experimentat toată amărăciunea dezamăgirii, această soartă nu este întâmplătoare, pe dimpotrivă, este tipic într-o epocă în care arta și-a pierdut legăturile simple și naturale cu oamenii Tragedia destinului creator a lui A Ivanov a fost repetată în condiții istorice complet diferite de un alt artist rus remarcabil - M Vrubel A Benois, într-un articol publicat în ziua înmormântării sale, scria: "Revenind în creațiile sale constant la Demon, el a trădat doar secretul misiunii sale El însuși era un demon, un înger frumos căzut, pentru care lumea era bucurie nesfârșită și chin nesfârșit, pentru care societatea umană era atât fratern apropiată, cât și fără speranță departe "Demonismul" lui Vrubel exprima tragedia unui talent uriaș care ar fi fost o potrivire pentru titanii Renașterii, dar care trebuia să suporte pe umerii săi povara grea a "alesei" Un astfel de "demonism" este asemănător cu ideile romantice despre un creator inspirat de sus, despre o personalitate titanică care s-a ridicat deasupra prozei de a fi Conține atât un protest împotriva unei existențe meschine și vulgare, cât și tragedia singurătății și conștiința pieirii cuiva Vrubel era sortit să-și caute toată viața dureros și să nu găsească Talentul său enorm • avea nevoie de un domeniu larg de activitate, de spațiu, avea nevoie de măreția și amploarea artei cu adevărat populare, nu se putea încadra în cadrul îngust al creativității "pentru sine" sau pentru un cerc restrâns de "aleși" Aversiune față de existența meschină, opunând-o unei personalități puternice și frumoase, care nu conține tragedia unei singure, deși excepționale, existență, ci tragedia timpului - așa este sensul "demonismului" lui Vrubel, care în esența sa este profund uman M Vrubel Corespondenţă Amintiri ale unui artist M -L , , p Estetica burgheză modernă a adus la concluzia sa logică ideea suveranității lumii estetice și exclusivitatea personalității creatoare Sentimentul constant de impotență creativă și gol, rafinamentul și formalizarea sarcinilor artistice au înlocuit ideea romantică a artistului ca persoană marcată de un dar profetic "Demonismul", care în Vrubel era o expresie a suferinței cu adevărat umane și a înălțimii spiritului, devine acum un simbol al mândriei și al disprețului deschis pentru tot ceea ce este uman T Mann în "Doctorul Faustus" a dezvăluit cu mare profunzime sensul "demonismului" creativ modern, al cărui principiu de bază este "nu iubi" "Înghețarea generală a întregii vieți și comunicarea ta cu oamenii, cu o persoană!" - aceasta este o condiție obligatorie pentru inspirație, oferită eroului romanului, compozitorul Leverkün, de către diavol, care a făcut o înțelegere cu el "Răceala sufletului ca adăpost de încredere împotriva răcelii vieții" - acest motiv "romantic" de a evada din realitate, în esență, încetează să fie principalul Principiul "înghețului spiritual" se afirmă ca o condiție indispensabilă pentru creativitatea artistică, care nu i se impune din exterior (și a fost într-adevăr conversația lui Leverkühn cu "regele răului" sau a fost încheierea unui pact teribil rodul o fantezie dureroasă?), dar determină deloc însăși esența activității artistice moderne Arta, divorțată de lumea reală și cufundată în lumea suverană a "realității" estetice, se închide în limitele problemelor formale și se îndepărtează de om "Răceala sufletească", "înghețarea" sentimentelor devine principiul principal, de altfel, legea unei astfel de arte Nu întâmplător diavolul îi spune lui Leverkün că "înghețarea generală" - "în natura lucrurilor, sau mai degrabă, în natura ta, nu cerem absolut nimic nou de la tine" Ortega y Gasset, care a articulat foarte clar în lucrările sale teoria reacţionară a izolării elitiste a culturii artistice moderne şi a dezumanizării active a artei, dă un exemplu de predestinare internă a "răcirii spirituale" a artistului Un om grozav moare Alături de el se află soția sa, un medic, un reporter și un artist Fiecare dintre cei prezenți este separat de eveniment printr-o anumită distanță emoțională Și dacă pentru soția unui muribund distanța se micșorează aproape la limită, pentru un pictor este aproape infinit de mare Prin urmare, el percepe doar aspectul a ceea ce se întâmplă - combinații de culori, joc de lumini și umbre etc Ortega y Gasset încearcă să demonstreze că pentru T Mann Doctor Faust M , , p Ibid , p Og t e g a y Gasset Dezumanizarea artei și a altor scrieri despre artă și cultură N Y , artistul modern se caracterizează întotdeauna prin raportul dintre distanța maximă și interferența minimă a simțurilor Din această gândire rezultă concluzii foarte clare cu privire la însăși esența teoriei elitiste a filozofului spaniol "Omul de masă" îi place să găsească ceva uman într-o operă de artă: dragoste, ură, lacrimi etc ; are nevoie de muncă pentru a-l "atinge" Dar "arta romantică", "generată de democrație", capabilă să "atingă" și de înțeles pentru mulți, potrivit lui Ortega y Gasset, este de domeniul trecutului De aici concluzia - artistul modern este forțat să se adreseze minorității Deci, "răceala sufletului", "înghețarea" sentimentelor devin condiția principală pentru respingerea artei de la om și de la om Iar "un act evident de dezumanizare" a fost declarată legea creației artistice a timpului nostru În consecinţă, arta contemporană, care este "numai artă fără alte pretenţii" , nu poate exista decât pentru elită, pentru elită "Uită că ești un artist și bucură-te că ești o persoană" - Vrubel a văzut asta ca fiind esența inspirației creative A renunța la uman și la uman - aceasta este poziția "demonismului" în arta burgheză contemporană Teoria "răcealității spirituale" acționează ca o justificare directă a antidemocratismului artei burgheze Frica de "hiper-o democrația maselor" face necesară "apărarea" personalului, a individului, de masă, a poporului Personalitatea artistului devine centrul căutărilor creative și numai ea - indiferent dacă îi este afirmat dreptul la construcția formală sau la exprimarea liberă a impulsurilor subconștiente Aceasta este apărarea unei persoane care s-a îndepărtat de om și omenire, închisă în egoismul său creator, o persoană care, prin urmare, se află în permanență sub amenințarea degradării creative "Înghețarea emoțională", "distanța emoțională" dintre artist și viața umană nu este un semn al puterii creatoare și al libertății, ci al neputinței și oboselii Dezumanizarea artei nu extinde posibilitățile creative ale individului, ci, dimpotrivă, le îngustează la limită, limitându-le în final la cadrul îngust al creației formei Închise în sine, după ce au pierdut controlul asupra rațiunii și realității, formele de artă au început să se dezvolte "abstract" "Demonii" monstruoși ai lumii estetice suverane și-au început jocul lor nebun Artistul, cedându-se puterii acestor "demoni", își pierde conștiința încrederii creative și a puterii Fluxul imaginilor subconștiente sau arbitraritatea construcției formale - ambele principii, coexistând în abstractionism, Ibidem, r Ibidem, p M Vrubel Corespondenţă Amintiri ale unui artist, p I O g t e g a y Gasset Der Aufstand der Massen, S mărturisesc epuizarea posibilităților creative ale unei persoane care are încredere orbește în jocul impulsurilor subconștiente sau este închisă în sfera îngustă a "ideilor" formaliste Deja în teoria romantismului german de la sfârșitul secolului al XVIII-lea și începutul secolului al XIX-lea, ideea artistului ca "instrument inconștient" a fost conținută ("artista aparține operei sale, dar opera nu aparține artistului" ) Acum, estetica burgheză a dus această idee până la concluzia ei logică, iar personalitatea creatoare, cândva asemănată cu un profet, este complet predată puterii fanteziei morbide și "demoniei" formelor artistice Doctrina romantică a poeziei ca "cea mai înaltă revelație" se termină cu o definiție strict formalistă a se ca "cea mai înaltă algebră a metaforelor" Formalismul, convențiile tehnice formale îl țin captiv pe artistul burghez, expunându-l constant pericolului sterilității Dorința de a depăși "statutul tehnic general" al secolului al XV-lea, de a ieși din impasul subiectivismului, explică interesul sporit pentru "primitivi", pentru arhaicul, caracteristic artei burgheze contemporane La "primitivi" ei caută modalități de prospețime a percepției, de surse populare sănătoase de creativitate artistică, care la primele etape de dezvoltare nu sunt încă ascunse sub straturile culturilor dezvoltate și, parcă, zac la suprafață Primitiv, străvechi, primordial ar trebui să ajute la plasarea fanteziei artistice, scufundată în adâncurile necunoscute ale subconștientului, pe o bază solidă de norme și valori universale A se preda elementelor de creativitate ilogică, a se plonja în fluxul de asocieri, impulsuri subconștiente, de a se supune "autodezvoltării" formelor abstrase de obiectivitate - aceasta este văzută ca o oportunitate de a dobândi "putere creatoare primordială" Și nu întâmplător diavolul, care l-a ispitit pe Leverkün, îi promite "inspirație străveche, primitivă, neglijarea criticii, raționalitatea obositoare, controlul amortitor al minții" Arta, născută dintr-o asemenea inspirație, "nu mai este una clasică, ci arhaică, cea mai veche, de mult îndepărtată din uz" O astfel de inspirație "arhaică" nu afectează nu numai mintea, ci și sentimentele Este doar "influență", extaz - nimic mai mult O încercare de a depăși subiectivismul, de a găsi fundamentele universale ale creativității, fără a schimba jurământul de "răceală spirituală", ci doar prin trezirea "forțelor arhaice" ale creativității latente într-o persoană și care nu sunt supuse nici rațiunii, nici sentimentului, nici voinței , ci numai la puterea "diavolească" a instinctului, o asemenea încercare sortită eșuării Bazele universalității, colectivitatea sunt fortărețele creației Novalis Fragmente Vezi Teoria literară a romantismului german, , p Og t e g a y Gasset Dezumanizarea art , p treizeci T Mann Dr Faustus, p voinţa cal - sunt închise, de regulă, în sfera subconştientului sau limitate la suma definiţiilor formale Imaginea sublimă a artistului-profet, care deține secretele priceperii sale, a făcut loc unui om nesigur de abilitățile sale, căutând salvarea de neputința creatoare în diavolitatea extazului "primitiv" Înțelegerea plină de bucurie a lumii înconjurătoare a fost înlocuită de confuzie înaintea forțelor "demonice" ale naturii și ale societății, care suprimă conștiința, reînvie în ea frica primitivă de necunoscut "Regatul demonic este tot ceea ce într-o persoană", scrie A Malraux, "care îl împinge spre propria sa distrugere Demonii bisericii, Freud și Bikini poartă toți trăsături similare Cu cât apar mai mulți demoni noi în Europa, cu atât arta europeană ar trebui să-și recunoască strămoșii în acele culturi care i-au cunoscut pe vechii demoni Principiul aristocrației, izolarea elitistă a artei burgheze nu numai că nu este o condiție și un semn de înaltă dezvoltare artistică, ci, dimpotrivă, duce inevitabil la impotența creativă și la încercările aferente de revenire la primele etape ale dezvoltării culturale Dezumanizarea artei a dat artistului puterea formelor de artă "demo-nii" și "barbarismului rafinat" "Arta în viitorul apropiat va fi într-o izolare completă, condamnată la o moarte singuratică, dacă nu se va străpunge "poporului** sau, mai puțin romantic, oamenilor" - această declarație a eroului din romanul T Mann contine o scena profunda a starii actuale a artei burgheze TRAIȚI O MIE DE VIEȚI Reflectând la soarta artei burgheze moderne, un mare scriitor al vremii noastre vorbește despre "întoarcerea la popor" ca singura cale de ieșire din impasul subiectivului, ma, mântuirii de la disperare și neputința creatoare Un artist care și-a păstrat talentul se străduiește, ca Leverkün, să iasă din captivitatea "intelectualității tehnice", a "răcealității intelectuale" la un sentiment uman viu, pentru că numai așa se poate scăpa de povara "alegerii" Nu întâmplător T Mann consideră că străpungerea către "noul sentiment" este prima și necesară condiție pentru întoarcerea la oameni, mântuirea de "răceala spirituală" Ortega y Gasset a ridicat detașarea emoțională la legea creației artistice Oto Bihalji-Merin Das naive Bild der Welt, , S T M ah și Dr Faustus, p Artistul, într-adevăr, se caracterizează printr-o "detașare" specială de percepție, atunci când cutare sau cutare scenă, cutare sau cutare eveniment, cutare sau cutare obiect este evaluat în primul rând (și uneori exclusiv) din punctul de vedere al posibilității lor artistice dezvoltare În acest caz, viziunea deseori desemnează, în primul rând, trăsăturile formale (pitoresc, plastice etc ) ale naturii Artistul nu arată "în general" și nu este surprins de cursul evenimentelor reale, nu este un participant la acestea în acest moment, este un contemplator Un contemplativ chiar și atunci când, s-ar părea, nu poate fi unul În momentele de șocuri puternice, de durere, de disperare, când întreaga ființă a unei persoane este cuprinsă nu de un sentiment "imaginar", nu trezit artificial, ci de cel mai real, vital sentiment, din care este greu să dai înapoi, artistul încă în unele momente continuă să observe, să contemple, să evalueze Această pasiune consumatoare de a prinde, reține, evalua forme, linii, mișcări, culori, munca veșnică a ochiului, această obsesie creativă alteori poate fi interpretată cu adevărat ca "răceală spirituală" - indiferent dacă este vorba despre un om de știință, un artist sau orice altă persoană Claude Monet i-a povestit prietenului său Clemenceau despre ceea ce a simțit stând în patul soției sale moarte: "Am observat că ochii mei erau nituiți pe tâmpla ei și că urmăresc automat modul în care se schimbă, interacționează, stinge nuanțele pe care moartea le-a impus unei persoane fata nemiscata Tonuri de albastru, galben, gri, ce altceva? Asta am primit! Dorința mea de a surprinde pentru ultima oară imaginea celui care ne-a părăsit pentru totdeauna este destul de de înțeles Dar chiar înainte de a-mi face o idee despre trăsăturile ei atât de dragi, ochiul a început să reacționeze automat la impactul culorilor, iar acum, spre deosebire de sine, sunt în puterea reflexelor, sunt deja implicat în acel proces inconștient la care se reduce toată viaţa mea de zi cu zi viaţa Da, sunt ca un animal care își întoarce piatra de moară! Ai milă de mine, prietene!" În general, artistul se uită adesea la împrejurimi ca cu o privire detașată, punând ceva în memoria sa artistică, admirând frumusețea formelor ca un maestru capabil să transmită această frumusețe sau analizând un anumit caracter cu precizia rece a unui psiholog Pentru orice mare artist al trecutului și prezentului, detașarea percepției, claritatea rece a gândirii, analiza strictă, toate acele momente ale procesului creativ care necesită într-o oarecare măsură "distanța emoțională" nu-i determină deloc atitudinea față de realitatea înconjurătoare în ansamblu, viziunea sa asupra lumii Așa cum concentrarea nu este deloc o caracteristică suficient de clară a metodei științifice, detașarea John Rewald Istoria impresionismului L - M , , p percepția nu poate fi o trăsătură definitorie a creativității artistice, decât dacă, bineînțeles, nu avem în vedere formalizarea extremă a sarcinilor creative care este caracteristică abstracționismului modern După ce a proclamat răceala emoțională ca principală condiție și principalul principiu metodologic al creativității artistice contemporane în general, Ortega y Gasset îngustează în mod deliberat posibilitățile practice ale percepției detașate Desigur, include nu numai observarea formei, culorii etc , ci și o analiză psihologică complexă, și o evaluare emoțională a evenimentului, care nu este deloc înlăturat, ci doar își schimbă caracterul, pierzând imediatitatea și activitatea de empatie Detașarea percepției, care în arta realistă este posibilă și chiar necesară în anumite etape ale muncii de creație, nu este deloc echivalentă cu principiul "răcealității spirituale", care implică o întârziere emoțională completă "Distanța emoțională", care devine un principiu creativ absolut, este limita detașării atunci când munca artistului se reduce la rezolvarea "puzzle-urilor tehnice" "Răceala veșnică" este un fel de detașare absolută de o persoană, de neliniștea lumii înconjurătoare, de oameni și de destinele lor, de scufundare într-o fantezie pur subiectivă, de nesocotit, scăpare din puterea minții, inspirație rece, incapabil pentru a încălzi fie artistul, fie privitorul Aceasta este poziția "demonismului" creativ modern, care este dezvoltarea până la capăt, la limită, la absurdul ideii romantice a "alegerii" persoanei creative Stefan Zweig, într-un articol dedicat unuia dintre artiștii remarcabili ai timpului nostru, Frans Masereel, scria: "Unul dintre cei mai mari meșteri ai erei noastre, Masereel este adevăratul ei fiu - nu există nimic demonic în personalitatea lui, în opera sa" Zweig vede particularitatea individualității creative a lui Mazareel în "plinătatea viziunii asupra lumii", care, potrivit scriitorului, explică productivitatea creativă deosebită a artistului și natura organică a stilului său Stefan Zweig a admirat sincer talentul lui Masereel si a pus numele artistului belgian la egalitate cu numele lui Handel, Rubens, Whitman, Tolstoi si Balzac Și dacă aprecierile și concluziile individuale ale lui Zweig par incorecte, nu se poate decât să fie de acord cu ideea sa principală: "Numai cei a căror inimă este deschisă la tot ceea ce există sunt capabili să perceapă lumea în toată diversitatea ei de forme fără prejudecăți; numai mâinile lor se supun tastelor albe și negre ale tastaturii nesfârșite a vieții Nu putem decât să fii de acord că tocmai această "completitudine a viziunii asupra lumii" "Mamă Culegere de articole despre creativitate M , , p Ibid , p Artă și oameni viziune", lărgimea vederii, deschiderea deosebită a artistului față de lumea din jurul său, față de oameni, sentimentele lor, suferința, dragostea, ura, este principala caracteristică a personalității creatoare a lui Masereel, în care nu există cu adevărat nimic demonic Întoarcerea la oameni, mântuirea de "răceala spirituală" înseamnă respingerea cultului culturii și a cultului artei, care se dezvoltă din sine, în sine și pentru sine "Poetul începe acolo unde se termină omul" - acesta este principiul subiectivismului creator contemporan Nu te îndepărta de o persoană, nu fugi de el, ci "trăiește * * o mie de vieți" - acesta este principiul artei avansate a timpului nostru Umanitatea artei, adresată lumii, oamenilor, necunoscând "răceala spirituală", este prima și principala condiție a naționalității ei Desigur, principiul "a trăi o mie de vieți" nu poate fi interpretat în sensul unei simplificări deliberate a subiectului, conținutului și limbajului artistic Înlocuind principiul naționalității cu principiul caracterului de masă, accesibilitatea publică obligatorie duce la o artă falsă, care încearcă să nu fie ea însăși, nu ceea ce se presupune că ar fi în vremea noastră, ci altceva, inventat, nu real Când un înțelept încearcă să fie un nebun, arată înșelător; atunci când arta matură a secolului al XX-lea este simplificată, devine plictisitoare Iar plictiseala în artă echivalează cu minciuni Dacă "demonismul" creativ este un fel de hipertrofie a unei persoane creative care s-a opus tuturor - lumii, omului, naturii și artei, atunci o astfel de simplificare este moartea unei persoane creative care compune fără minte imagini din "viața oamenilor" "sau ștampilarea "imaginilor generalizate", exprimând, întruchipând, personificând etc , pretinzându-le drept înțelepciune populară Prin gura unuia dintre eroii săi, T Mann a exprimat un puternic protest împotriva "artei simplificate": în interesul statului, numai o astfel de artă, care este de înțeles pentru o persoană mică, înseamnă să plantezi cel mai rău meșteșug și să ucizi gândurile Nu întâmplător T Mann vorbește despre un om-șablon, pentru că arta "simplificată", de regulă, se concentrează nu pe oameni vii reali, care alcătuiesc majoritatea oamenilor care lucrează, ci pe fictivi ' Og t e g a y Gasset Dezumanizarea art , p , cuvintele lui Aldridge Vezi Gazeta literară, octombrie T Mann Dr Faustus, p ființe primitive seducătoare care poartă pecetea limitării și de aceea cer o "indulgență" obligatorie În vremea noastră, marea majoritate a oamenilor - acest lucru este caracteristic în special țărilor socialiste și țărilor în care există o mișcare revoluționară puternică - se trezesc la o activitate viguroasă, posedă interese diverse și, cel mai important, o sete de cunoaștere și participare activă la viata publica Simplificarea artei este contrară tendinței reale a dezvoltării istorice moderne și cerințelor naționalității adevărate STEAȚI DE PARTEA CUIVA A trăi după ciudateniile fanteziei cuiva, a trăi de unul singur sau chiar de o particulă din "eu" propriu, pândind în adâncurile subconștientului și, pe de altă parte; "a trăi o mie de vieți", a suporta povara grijilor și grijilor umane - acestea sunt două poziții estetice opuse care au scindat cultura artistică modernă în două Umanismul operei artistului este prima și necesară condiție prealabilă pentru naționalitatea operelor pe care le creează Dar aceasta este prima și încă prea generală premisă care necesită o anumită clarificare "Era în care trăim poate fi numită "obligatorie"", scria Goethe Era vorba despre epoca trecută sub semnul Revoluției Franceze, epoca revoltelor și bătăliilor sociale profunde, a cuceririlor grandioase și a dezamăgirii și sacrificiilor și mai mari Căderea Bastiliei a fost întâmpinată cu strigăte de încântare peste tot acolo unde libertatea gândirii și demnitatea umană nu fuseseră încă zdrobite Vocea furioasă a lui Radișciov a răsunat în îndepărtata Rusie "barbară" În călătoria sa de la Sankt Petersburg la Moscova, el a pozat pentru prima dată întrebările "Cine este de vină?" și "Ce să faci?", care a determinat multă vreme conținutul și patosul principal al literaturii ruse În Germania s-au citit poeziile iubitoare de libertate ale tânărului Schiller În Spania, arta lui Goya, nemiloasă față de violență și ignoranta, sa nascut In muzica marelui Beethoven s-au scos la iveala sentimentele eroice ale acestei ere de neuitat Dar timpul a trecut și adevărata față a noii Franțe "libere", pentru care au luptat și au murit în anii luptei revoluționare, s-a dezvăluit Republica s-a transformat foarte curând într-un imperiu, iar speranța de pace și prosperitate a fost distrusă de politica agresivă a lui Napoleon Bonaparte Da, chiar a fost o epocă "pretențioasă", când era greu să stai într-un colț, ascunzându-te de furtunile care năvăleste asupra Europei, în spatele zidurilor groase ale casei, în spatele unor volume de înțelepciune academică sau "capodopere" de "artă pură" " Înaintea omului de atunci, au apărut tot mai multe întrebări noi, * viața l-a purtat inexorabil în vâltoarea evenimentelor Viața cerută, ordonată, forțată: acționează! decide! căutare! ce se va întâmpla cu credința noastră, cu Libertatea noastră, cu Republica noastră? Răspuns! Epoca în care trăim, trecând sub semnul Marii Revoluții din Octombrie, este incomparabil mai "pretențioasă" decât cea despre care a scris Goethe Omul secolului al XX-lea, oricine ar fi, nu mai este capabil în principiu să perceapă istoria ca pe un pârâu care se repezi, al cărui zgomot îl aude, al cărui stropire îl simte pe față, dar care nu îl poartă neapărat el împreună cu curentul său rapid Furtunile care au năvălit peste Europa pe vremea lui Goethe și Schiller nu pot fi comparate ca putere cu cele care au cuprins planeta noastră în secolul al XX-lea Revoluții, războaie mondiale, amenințarea unui nou război, întreaga lume în mișcare - istoria intră în casa fiecărei persoane, sparge în viața lui de zi cu zi, cerând un răspuns la marile întrebări ale vremii Distanța, granițele, diferențele naționale au încetat să mai fie o barieră care despărțea nu numai teritorial, ci și spiritual Au apărut întrebări și probleme care sunt de interes pentru toți oamenii de pe pământ, pentru întreaga umanitate De aceea, nicio eră nu a oferit unei persoane un simț grandios al lumii ca o imensă comunitate umană Desigur, există încă destul de mulți oameni care trăiesc după "simțământul simplu" pe care l-au moștenit din vechile zile ale vieții patriarhale Dar o astfel de viziune asupra lumii este un lucru din trecut, milioane de oameni s-au trezit astăzi la o activitate socială activă "A trăi o mie de vieți" - istoria modernă învață acest umanism larg nu numai artistului, dezvoltarea personalității umane în general este îndreptată către el Nu viziunea țărănească-patriarhală asupra lumii, nedezvoltată cu toată prospețimea și integritatea ei, a fost cândva sinonimă cu naționalitatea, dar marile probleme ale vremii devin acum proprietatea conștiinței de masă Mișcarea socialistă, lupta de eliberare națională, în care sunt atrase popoare întregi, a determinat această tendință istorică de a depăși subdezvoltarea și inerția spirituală Unul dintre personajele din romanul lui Graham Greene The Quiet American spune: "Mai devreme sau mai târziu o persoană trebuie să ia partea Dacă vrea să rămână om " Aceste cuvinte exprimă foarte exact particularitatea umanismului modern, care presupune în mod necesar activitatea de alegere socială Arta care nu ține cont de această tendință reală de dezvoltare istorică nu va putea "pătrunde" în popor Graham Greene Omul nostru din Havana American liniștit M , , p Scriitorul suedez Jan Myrdal, reflectând asupra soartei romanului modern, a remarcat că cele mai mari dificultăți sunt acum asociate cu "problema conținutului ideologic și transmiterea acestui conținut ideologic către ceilalți prin cuvinte" Myrdal îndeamnă să-și amintească mereu o persoană care lucrează, "un fel de Andersson", care " își îngrijește conștiincios barca, se gândește adesea cum să aleagă timpul liber pentru pescuit Reflectează asupra viitorului copiilor săi, vorbește la întâlnirile sindicale Această persoană are propria sa idee (mai mult sau mai puțin conștientă) despre lumea noastră divizată și despre propria sa responsabilitate Opunându-se oponenților artei "recrutate", Myrdal scrie: "Orice numiți această proprietate - "recrutare", "încărcare ideologică" sau "aspirație", într-un fel sau altul, este inerentă lui Andersson Și acesta este cel mai important lucru De aici diferitele posibilități, de aici toate dificultățile Apoliticității mic-burgheze i se opune în vremea noastră punctul de vedere al marii majorități a muncitorilor care își asumă voluntar responsabilitatea pentru soarta întregii omeniri "Recrutarea" este poziția de viață a multor, mulți Andersson Cu toate acestea, este important ca artistul să adere la această poziție nu numai în viață, ci și în creativitate Nu este un secret pentru nimeni că printre maeștrii contemporani - reprezentanți ai artei "nonfigurative" se numără mulți oameni de convingeri avansate, luptători pentru pace, socialiști și comuniști Dar creativitatea lor rămâne închisă într-un cerc de interese înguste, adesea pur formale Problema viziunii artistului asupra lumii ar trebui pusă pe larg - ca o chestiune a umanismului operei sale Indiferent dacă arta este îndreptată spre om sau departe de el - aici trece linia, împărțind cultura artistică modernă în două fluxuri Și acesta nu este în niciun caz un principiu "apolitic" de evaluare Problema idealului umanist în timpul nostru nu stă în sfera speculației pure, a sistemelor filozofice sau a utopiilor estetice, ea stă în primul rând ca o problemă practică Acest model de dezvoltare istorică contemporană are o importanță decisivă în toate domeniile vieții sociale și ale conștiinței publice Și tocmai pentru că aceasta este o problemă practică, având semnificație și sens real nu pentru "aleșii" care se alătură prin "realitatea estetică" sau speculații filozofice idealului de armonie și perfecțiune, ci pentru milioane de oameni de pe pământ, umanism și democrație ale creativității din timpul nostru sunt inseparabile Nu întâmplător teoriile umanismului "non-clasic", "universal" se contopesc direct cu teoria dezumanizării culturii artistice Un susținător și propagandist al "umanismului universal" A Malraux și-a dezvăluit foarte clar sensul: "pentru un artist modern, într-adevăr, să se îndrepte către masă Literatură străină, , nr , p Ibid , p însuși ar însemna a se trece la o altă credință: a schimba absolutul"? Mulți scriitori și artiști au repetat și vor repeta calea lui Romain Rolland și Dreiser, care au apărat idealurile umaniste și, prin urmare, au fost nevoiți să facă alegerea lor "Ideile socialiste se infiltrează în mine împotriva voinței mele, împotriva intereselor mele, împotriva dezgustului meu pentru aceste idei, împotriva egoismului meu", a scris Romain Rolland în în jurnalul său din Fellini, Mauriac și mulți alți mari scriitori și artiști ai timpului nostru combină în opera lor nemilosirea realismului critic cu idealurile utopice, adesea foarte vagi, ale umanismului religios Dar acești artiști și-au făcut deja alegerea, deși nu suficient de consecvent, nu suficient de sigur Iar ideile socialiste se vor pătrunde în munca lor dacă nu se împacă cu cruzimea lumii din jurul lor, dacă idealurile de umanitate și bunătate le rămân dragi Setea de dreptate îl face pe Fellini să arate cele mai întunecate părți ale vieții, să meargă până la capătul drumului adevărului Umanismul viziunii despre lume a regizorului, cu toate limitările sale, depășește moralizarea religioasă și predicarea didactică a binelui și a răului În lumea teribilă și nemiloasă a profitului, sufletul viu al Cabiriei, deschis la tot ce este bun și bun, a fost păstrat Trecând prin agonia umilinței și a disperării Cabiria zâmbește, iar acest zâmbet nu este doar o urmă de durere psihică care se estompează, ci și un zâmbet de bucurie de a fi bărbat, de a rămâne om în această lume inumană, care a uitat să zâmbească și să plângă ca o ființă umană "Apoliticitatea nu este altceva decât pur și simplu antidemocratism" scria T Mann în articolul său "Culture and Politics" În vremea noastră, acesta a devenit un adevăr incontestabil, confirmat de evoluția istorică a artei și culturii burgheze Nevoia de alegere, la care istoria modernă conduce o persoană, îl cufundă pe ideologul burghez în disperare, el respinge această nevoie, nu vrea să ia socoteală cu ea, o percepe ca pe o "condamnare la libertate", plângând "moartea lui Dumnezeu" " și visând la idealurile mitologice religioase care din leagăn au predeterminat viața și calea creatoare a omului Istoria este teribilă pentru el pentru că îl obligă să facă o alegere, pentru că încalcă "libertatea individului", închisă într-o izolare egoistă de societate "A trăi o mie de vieți" înseamnă să cauți în munca ta răspunsul la marile întrebări ale vremii, Op conform articolului: L Andreev Din nou "artă pură" - Sat "Q la estetica burgheză modernă" M , , p T Mann Sobr soch , vol M , , p care entuziasmează milioane de oameni de pe planeta noastră De aceea, "descoperirea" către oameni este asociată inevitabil cu alegerea socială Nici măcar susținătorii "umanismului universal" nu pot ignora această regularitate a istoriei moderne FĂ MARE UN CER CERC DE EXPERȚI Povara grea a izolării creative este adesea simțită chiar de susținătorii artei dezumanizate "Nu avem suficientă forță pentru că oamenii nu ne poartă", recunoaște Klee Eliberarea din ghearele dezumanizării, găsirea terenului solid sub picioarele lor, evitarea dispariției creative - asta se străduiește cei care nu au cedat încă tentațiilor comerțului artistic și modei Chiar și artiști precum Klee menționat mai sus au visat și visează la o "recunoaștere a oamenilor" Cu toate acestea, interpretarea "descoperirii" poate fi diametral opusă "Căutăm un popor, începem să creăm o comunitate căreia suntem gata să sacrificăm tot ce avem" Pentru Klee, "conceptul revoluționar" pare a fi singura opțiune posibilă pentru el Vorbim despre crearea unei comunități de oameni cu gânduri asemănătoare, un "cerc mic de experți" care sunt capabili să stăpânească cel puțin într-o oarecare măsură sistemul complex de informații artistice pe care îl folosește artistul Nu depășirea subiectivismului, ci cufundarea și mai mare în el, nu străpungerea "cultului culturii", ci, dimpotrivă, legitimarea existenței acestuia prin crearea unei comunități de "inițiați" - acesta este rezultatul unei astfel de "căutări a poporului" ", care marchează doar plecarea definitivă de la acesta "A face un mic cerc de experți mare" - aceasta este singura soluție posibilă la problema unei "recunoașteri" în timpul nostru, o garanție a adevăratei naționalități a artei Totuși, se pune întrebarea dacă artistul care a pornit pe această cale nu se confruntă cu pericolul "simplificarii" creativității? Arta mitologică și religioasă era de înțeles și aproape de marea majoritate a oamenilor, dar creativitatea și percepția artistică în epoca antichității și în Evul Mediu au fost incluse într-un cadru strict de reguli canonice Relațiile reale nu puteau fi privite decât prin prisma relațiilor mitice, iar sistemul de imagine artistică depindea în întregime de acele convenții generale la care era supusă conștiința publică a acelei vremuri în ansamblu Moartea mitologiei ca model universal al conștiinței sociale a dat un impuls puternic dezvoltării artei, care în secolul al XIX-lea a deschis dezvoltarea caracterului, iar în secolul al XX-lea s-a apropiat de profunzimi necunoscute anterior ale expresiei lirice R Kl e e Uber die moderne Kunst Bem, , S Ibidem Arta "învățată" a timpurilor moderne necesită cunoștințe Cum să combinați complexitatea tot mai mare a percepției artistice cu sarcina de a "face un cerc mic de experți mai mare"? Să ne întoarcem la Matherel Lucrările sale sunt profunde din punct de vedere filozofic (Stefan Zweig vorbește chiar despre efortul artistului pentru cosmic ) În același timp, ele sunt în mare parte democratice și accesibile pentru mulți Cert este că lucrările lui Mathereel conțin o oportunitate reală pentru cel mai larg privitor de a depăși complexitatea conceptului figurativ, de a-l înțelege, de a-l face accesibil pentru sine Masereel a creat lucrări pe teme de o însemnătate foarte largă, specific filozofică: în ciclurile sale de gravuri, el vorbește despre viața unei persoane ("Suferința omului", ), despre viața unei idei care nu poate fi distrusă, nu poate fi ars, împușcat, dar care trebuie să lase loc unei alte idei, mai adevărată ("Ideea", ), despre marea putere a creativității ("Creativitate", ), despre viața oamenilor din diferite părți ale pământ, la diferite ore din zi și din noapte ("Cartea mea de ceasuri", ) Nu imaginile ușor de perceput extrase din natură, dar un fel de filozofie figurativă constituie patosul operei lui Masereel, care folosește pe scară largă simbolul, alegoria, personificarea și grotescul Limbajul operelor sale este complex și ambiguu Dar filosofia lui Masereel nu este o filozofie abstractă Artistul caută să înțeleagă esența vieții umane, a creativității și a luptei Ciclul de gravuri "Suferința unui om" este o poveste despre soarta unui proletar care s-a ridicat la luptă, "Cartea Orelor" este o imagine din viața unui muncitor O idee care, ca și Atena, a ieșit din capul unui creator nu este deloc o idee, este o idee care este persecutată, împușcată, arsă, dar care rămâne vie și cedează doar unei alte idei, mai adevărată "Întotdeauna am fost convins că artistul este în primul rând un bărbat", scrie Masereel, "faptul că lucrează cu pensula și creionul nu trebuie să-l despartă de societate și să-l orbească în raport cu socialul fenomene" O "deschidere" specială față de o persoană, absența completă a introspecției meschine, îngustimea, egoismul obiectivelor creative, devastând personalitatea creativă a "demonismului" - acesta este motivul naturii democratice autentice a lucrărilor lui Masereel, care poate fi accesibilă și de înțeles pentru toată lumea Artiști precum Masereel trăiesc în munca lor cu aceleași mari probleme ale vremii care îngrijorează mulți oameni de pe pământ, care nu-l lasă pe Andersson să doarmă, un muncitor obișnuit, unul dintre milioane Prin urmare, profunzimea și complexitatea filozofică a conținutului lucrărilor lor nu conține nimic artificial Masereel sat articole despre creativitate", p mannogo, corespunzând pe deplin complexității reale a problemelor vieții reale ale secolului nostru Lucrări precum gravurile lui Masereel poartă o opoziție internă față de granițele restrânse ale percepției, conțin un moment de incompatibilitate organică cu "cercul mic de experți" Astfel de lucrări nu pot fi niciodată destinate "aleșilor", ei sunt doar temporar lipsiți de un public larg (ascultător, cititor) și vor aparține în cele din urmă poporului Subiectivismul creativ, în schimb, generează doar trecătorii, de scurtă durată Operele de artă dezumanizate, de regulă, sunt destinate în mod special unui grup de "inițiați" și sunt lipsite de posibilitatea potențială de a extinde în mod semnificativ cercul publicului care se poate bucura de ele Mai mult, închiderea creativității în sine duce adesea la incapacitatea de a vedea și a descrie ceea ce este cu adevărat "Dacă aș vrea să arăt unei persoane așa cum este, ar trebui să dau un astfel de morman de rânduri din care nimeni nu ar putea desluși nimic", a scris Klee Un artist cu o percepție extrem de subiectivă, care nu are baze solide (tradiții, concepții sociale), nu poate face față subiectului, îl zdrobește, îl sapă, îl întoarce pe dos și în final își creează o imagine analogă absurdă, de înțeles doar pentru el însuși Un artist care și-a făcut alegerea dobândește oportunități cu totul speciale pentru a înțelege realitatea, capacitatea de a vedea larg și de a nu se teme de adevăr Paul Eluard a spus: "Renato Guttuso are curajul să vadă lumea așa cum este " Vorbim despre veridicitatea profundă a viziunii asupra lumii, care este incompatibilă cu originalitatea goală, dar este îndreptată profund către acel important și semnificativ, care în cele din urmă are valoare nu pentru "aleși", ci pentru marea majoritate a poporului Autorul cărții despre Renato Guttuso, criticul de artă progresiv englez John Berger, scrie pe bună dreptate că Guttuso nu poate "o clipă admite posibilitatea unei înțelegeri greșite a operei sale" Artistul folosește pe scară largă în opera sa multe tehnici și mijloace de soluție picturală care necesită o subtilitate considerabilă a percepției artistice posibilă doar în stadiul actual de dezvoltare a artei Asociativitatea largă a percepției vizuale, bogăția subtextului, diversitatea emoțională a imaginii - aceste trăsături ale limbajului artistic exclud accesibilitatea ușoară a operelor lui Guttuso Dar nu le fac inaccesibile La urma urmei, complexitatea percepției Paul K e e Ober die moderne Kunst, S Renato Guttuso Catalog, M , , p John Berger Renato Guttuso M , , p în acest caz, nu este un capriciu sau un accident, ci o consecință obligatorie a înțelegerii artistice a anumitor aspecte și trăsături ale vieții moderne și ale omului modern Inevitabilitatea și naturalețea complicației limbajului figurat dă naștere unei nevoi la fel de firești de dezvoltare a percepției estetice Este această nevoie vie în creștere pentru dezvoltarea gustului estetic în masă, și nu "tragerea" artificială a acestuia până la punctul de a este cheia apariției unei noi creativități orga-artistice și a vieții populare nivel limitat, plex nic nici Pictura lui Guttuso este destinată multora, cercul de cunoscători ai operei sale va crește și crește constant Această perspectivă istorică reală este cea care eliberează artistul de îndoieli și ezitări cu privire la corectitudinea căii alese, salvează el din sentimente de izolare, izolare și singurătate creativă nopti Desigur, nici opera lui Masereel, nici opera lui Guttuso poate servi ca un fel de standard național Există la fel de multe căi către arta cu adevărat populară, câte indivizi creativi există și nu există nimic mai nefiresc decât încercarea de a reduce sarcinile profund creative la norme și prescripții dogmatice Cu toate acestea, există astfel de caracteristici ale muncii creative care sunt o condiție prealabilă indispensabilă pentru o "recunoaștere a oamenilor" Principalul dintre ele este simțul responsabilității artistului față de oameni, sentiment care este opusul disprețului "demonic" față de "omul de masă" "Omul nu poate fi doar popor, ci și deveni", a spus Brecht Dar posibilitatea se va transforma în realitate doar dacă arta trăiește după marile întrebări ale vremii, dacă se adresează omului Natura organică patriarhală a culturii și caracteristica ei corespondența relativă dintre gustul estetic al masei și nivelul de dezvoltare artistică este de domeniul trecutului Pe baza relațiilor sociale foarte dezvoltate și a culturii mature corespunzătoare acestora, ia naștere o nouă organicitate, realizabilă în perspectivă istorică, dar deja afirmată acum de cele mai bune exemple de artă modernă progresivă ARTELE PERFORMANȚIILOR DE MASĂ ȘI EDUCAȚIA ESTETICĂ A POPORULUI A Karyagin În procesul complex și cu mai multe fațete de educare a unei persoane într-o nouă societate, modelându-i conștiința, fiecare artă joacă rolul ei propriu, de neînlocuit Și, în același timp, există forme de artă care, fără îndoială, au un loc special astăzi aici Acestea sunt arte "de masă"; arte care se adresează direct milioanelor de oameni și cu care toată lumea intră în contact într-un fel sau altul Bazându-se pe realizările științei și tehnologiei moderne, într-un timp fără precedent - la scara istoriei - ei cuceresc un public inaccesibil altor arte, câștigă o popularitate imensă și devin factori care colorează întreaga atmosferă spirituală a vremii Problema artei de masă devine una dintre cele mai semnificative și relevante astăzi Acest lucru este de înțeles în felul său, pentru că este în cele din urmă un aspect al uneia dintre cele mai importante probleme estetice ale timpului nostru: "arta și masele" Asociat cu apariția noilor "forme de masă" de cultură în secolul al XX-lea, trag o linie în aproape orice artă și se aplică în mod egal muzicii populare și arhitecturii tipice, operelor de masă de artă aplicată și graficii "replicate" Dar ea capătă cea mai mare urgență atât în sens practic, cât și teoretic în domeniul artelor spectacolului, în legătură cu apariția unor astfel de arte de masă prin însăși natura lor ca cinematograful și televiziunea Căci, oricât de important ar fi rolul altor forme de masă în cultura artistică modernă, ele încă nu pot fi comparate cu aceste arte astăzi în două aspecte cele mai importante - popularitatea și influența ideologică Problema acestor arte de masă ca fenomen special al culturii artistice moderne este auzită clar în acele discuții arzătoare care se poartă astăzi în jurul întregii game de probleme ale culturii de masă, inclusiv din ce în ce mai mult recunoașterea în Occident a teoriei așa-numitelor "arte populare", dispute cu privire la relația dintre cinema și televiziune cu alte arte "tradiționale" sau un fel de refracție a ideilor de caracter de masă în filmul și televiziunea modernă" centrism" Soarta artelor de masă devine subiectul reflecțiilor esteticienilor și filosofilor, sociologilor și istoricilor culturali Unii le văd ca pe o amenințare la adresa civilizației, un simptom al declinului ei, al "dumpingului estetic", alții - dimpotrivă, viitorul culturii, progresul ei și amândoi își găsesc sprijinul opiniilor în practica modernă a acestor arte Dar oricum ar fi, această problemă nu poate fi trecută, este imposibil să o ignorăm - se dovedește a fi adusă în prim-plan de însăși logica dezvoltării culturii moderne, tendințele sale sociale și estetice Mai mult decât atât, numai ținând cont de aceste două aspecte ale problemei se poate înțelege conținutul ei istoric real și semnificațiile diferite pe care le dobândește în diferite condiții sociale În primul rând, premisele istorice și geneza artelor de masă sunt extrem de semnificative și orientative Apariția lor, în termeni istorici generali, este, desigur, departe de a fi întâmplătoare Nu se limitează în niciun caz la consecințele progresului tehnologic, așa cum se presupune uneori, ci este legat de tendințele sociale mult mai profunde ale vremii Pentru ca o realizare tehnică să devină un factor artistic care joacă orice rol semnificativ în viața noastră, este necesară o nevoie socială, estetică corespunzătoare, la intersecția căreia ia naștere noua artă În afara ei, rămâne doar un fel de posibilitate opțională, un experiment curios, pe care îl putem observa astăzi în exemplul "muzicii color", felinarelor magice sau circoramei, dar nu o artă nouă care să răspundă unei nevoi estetice, sociale urgente Ideea că cinematograful și televiziunea sunt generate de dezvoltarea progresului tehnologic se bazează pe aceeași înțelegere unilaterală și simplificată a legăturii dintre revoluția tehnologică modernă și lumea spirituală a omului, care se face simțită atât în notoriile dispute dintre "fizicieni și textiști", și în astfel de fenomene, cum ar fi muzica electronică, arhitectura tehniciană sau poezia cibernetică Acest "fetishism tehnic", care apare sub hipnoza puterii tehnologiei secolului al XX-lea și se bazează cel mai adesea pe motive pur externe, formale, duce, de asemenea, la multe erori teoretice și devine o sursă de diferite neînțelegeri Legătura dintre progresul tehnic și științific și conștiința artistică are un efect indirect, prin schimbările sociale pe care acest proces le-a provocat și la care duce la rândul său Schimbările din domeniul relațiilor sociale se dovedesc a fi factorul decisiv aici Din acest punct de vedere, natura de masă a acestor arte are o semnificație socială importantă Nu se reduce la factorul aritmetic, la scară, la dimensiunea audienței lor Necesitatea socială a apariţiei lor este determinată nu numai de "concentrarea populaţiei în marile oraşe", "imposibilitatea obiectivă de a ajunge la sute de milioane de oameni cu vechile forme de artă de masă"* Originile acestei nevoi se află, aparent, într-o sferă mai profundă și sunt legate nu numai de acest tip de calități "formale" ale acestor arte, ci și de conținutul însuși al proceselor sociale care au loc în viață În ultimă instanță, însuși faptul apariției acestor arte este un simptom al trezirii conștiinței maselor largi de oameni, al implicării lor tot mai active în sfera vieții sociale, publice, adică a acelui proces inevitabil acea "accelerarea cursului istoriei" este un semn al erei noastre, schimbări sociale uriașe și transformări revoluționare, al căror conținut istoric general constă în tranziția omenirii la un nou sistem social - socialism și comunism Necesitatea unei persoane de a-și realiza locul în lumea în care trăiește și acționează și pentru aceasta, în primul rând, să înțeleagă această lume în toată complexitatea ei, să se alăture valorilor ideologice, morale, estetice acumulate și cucerite de către omenire, a sta "în conformitate cu veacul" devine acum din ce în ce mai universal, semnificație universală Vorbim despre procesul de creștere a conștiinței de sine a maselor, care este "o trăsătură caracteristică perioadei moderne de dezvoltare socială" , deși, desigur, în cadrul diferitelor relații sociale, se desfășoară diferit Astfel, în general, nașterea artelor de masă este un fapt care are un sens social extrem de important, a cărui semnificație istorică nu poate fi supraestimată În același timp, ceea ce nu este mai puțin important, aici se află, desigur, premisa cea mai generală, care se face simțită doar în ultimă analiză, determinând soarta istorică a acestor arte și care, în procesul real de dezvoltare a culturii artistice în diverse circumstanțe sociale, uneori se transformă în opusul ei Criteriul decisiv în acest caz este "Fundamentele esteticii marxist-leniniste" M , , p V I Lenin Opere, vol , p l Programul PCUS M , Editura de literatură politică, , p ceaiul devine înțelegerea însăși misiunii sociale a maselor, atitudinea față de noul lor rol în arena istoriei În acest sens, practicarea acestor arte, de exemplu, poate servi nu numai ca o ilustrare a ideii lui Marx despre masele ca forță creatoare a istoriei, ci, în același timp, ca cea mai clară dovadă a poziției sale, în mod repetat confirmată de istorie, despre ostilitatea internă a raporturilor burgheze față de artă Mai mult, principalul lucru aici nu este doar atitudinea "comercială" față de aceste arte, ci pur și simplu ca un fel de "marfă de masă", un mijloc de extragere a profitului, o atitudine tipică oricărei producții capitaliste, la care problema se reduce uneori (deși acest lucru este esențial) Vorbim despre motive sociale și estetice mai profunde Ele sună cu toată distincția în teoria deja menționată a artelor "de masă" sau "populare" Ea nu și-a creat încă "clasicii", dar și-a prezentat deja ideile "clasice", asemănând în acest sens cu "artele populare" înșiși Cu toată diferența de nuanțe pe care o dobândește această teorie în interpretarea numeroșilor ei susținători, principalele ei prevederi se cristalizează astăzi cu suficientă completitudine Ele se rezumă la câteva puncte principale "Arta populară" este o sferă aparte, un "strat" al culturii artistice a secolului XX, fundamental opus domeniului artelor clasice, tradiționale, cu propriile legi și logică de dezvoltare artistică Adresând milioane de oameni - practic tuturor membrilor societății - "artele populare" sunt chemate să satisfacă nevoile estetice ale celor mai largi mase de oameni, întruchipând valori artistice care răspund gusturilor și cerințelor acestor mase De asemenea, sunt chemați să popularizeze și să adapteze valorile dezvoltate de artele înalte, clasice, care rămân câmpul experimentelor estetice și sursa celor mai înalte realizări spirituale ale epocii Ele nu pretind la "eternitate" și sunt destinate în principal "consumului o singură dată" Posedând calitatea de autenticitate externă deosebită și ușurință de percepție, "artele populare" sunt lipsite de orice fel de "selectivitate", socială, psihologică, profesională Asociate cu tehnologia, ele sunt, de regulă, rodul creativității colective și nu individuale Această din urmă denumire pare a fi mai exactă și corespunde esenței problemei "pentru că indică acea" popularizare "funcție a artelor de masă" care, potrivit acestei teorii, le este inerentă în primul rând În cele din urmă, se caracterizează printr-o "agresivitate" estetică deosebită, se străduiesc să-și extindă în mod constant sfera, interacționând și sprijinindu-se reciproc în acest proces, intrând într-un fel de "interferență", care declanșează și opoziția lor demonstrativă față de artele clasice Nu este greu de observat că toate aceste premise sunt, în cele din urmă, o reflectare a contradicțiilor reale în dezvoltarea culturii artistice Ei afirmă procesul real al "polarizării" acesteia, care, dezvoltându-se în condițiile unei societăți burgheze cu o logică inexorabilă și impunându-și pecetea în esență asupra întregii arte, duce la acea ruptură tragică în care forme atât de extreme de individualism artistic precum arta abstractă, avangarda -muzică de gardă, "noul roman" și "antiteatru" iar pe de altă parte - "noul realism" în artele vizuale, jazz comercial, benzi desenate și "resumare" în literatură - "artă pentru toți" Mai mult, tragedia acestei împărțiri pentru artă constă tocmai în faptul că în ambele cazuri se dovedește a fi anti-popor Nu mai puțin important este faptul că în sens ideologic, mai precis sociologic, teoria "artelor populare" se bazează pe ideea împărțirii societății în "masă" și "elite", transferată în domeniul relațiilor dintre diferite tipuri de arte Luând de bună și imuabilă această împărțire (în cel mai bun caz, pur și simplu afirmând-o și refuzând să facă vreo predicție pentru viitor), teoria "artelor populare" prezintă inevitabil, așa cum s-a întâmplat în repetate rânduri în istoria conștiinței burgheze, o socializare concretă -situaţie istorică pentru regularitatea generală, universală a modernităţii Această împrejurare duce la cele mai diverse, dar la fel de triste consecințe pentru soarta artei Paradoxul istoric care apare aici este că, făcând acest lucru, artele de masă, trădându-se, servesc unor scopuri opuse celor care decurg din însăși natura lor estetică Din acest punct de vedere, nu trebuie uitat că nașterea cinematografiei și televiziunii ca arte marchează o anumită etapă în dezvoltarea conștiinței estetice Este legat nu numai de amploarea audienței lor, ci și de cucerirea de noi posibilități estetice Mai mult, există o legătură interioară profundă între aspectele sociale și artistice ale cinematografiei și televiziunii, ignorarea faptului care, de regulă, conduce la idei unilaterale despre funcția artistică a acestor arte în prezent și despre perspectivele dezvoltării lor Este necesar să se realizeze legătura dintre caracterul de masă cu natura estetică a acestor arte Mai presus de toate, filmul și televiziunea sunt extrem de extinde "gama artistică" a artelor spectacolului Capacitatea de a urmări cu cea mai mare claritate, pe de o parte, mișcările uriașe ale maselor, pe de altă parte, cele mai fine nuanțe ale mișcărilor spirituale ale unui individ, persoană individuală, de a arăta, în expresia figurată a lui S Eisenstein, "cum se adună norii în munți și o lacrimă se umflă sub o genă", o persoană și mediul în "comensurabilitate reală", capacitatea de a-și expune dependența internă profundă, adesea ascunsă de un observator exterior, prin compararea montajului evenimente - aceste calități ale conștiinței artistice moderne, care "deschid" cinematograful și televiziunea, se datorează cerințelor vremii, sarcina de a înțelege conflicte infinit mai complicate, la o scară diferită a legăturilor sale sociale și a conflictelor sociale, sunt legate de nevoia noului "spectator de masă" de a cunoaște despre sine și despre lumea în care trăiește, mult mai mult decât oricând "Documentarea" acestor arte este în felul ei legată de această apropiere și sobrietate particulară a perspectivei asupra vieții, dorința de a explora realitatea în toată complexitatea ei reală, autenticitatea și bogăția senzuală concretă La televizor, unde evenimentul raportat și percepția lui coincid în timp, această calitate a autenticității capătă o conotație suplimentară Și, în același timp, tocmai o astfel de vizualizare artistică, autenticitatea poate dobândi un sens complet diferit, direct opus, transformându-se cu ușurință într-un mijloc de creare a acelei lumi artistice deosebite, iluzorie, în întregime ficționale, dar posesoare de o extraordinară persuasivitate, care chiar și la zorii dezvoltării cinematografiei au dat toate motivele pentru a l-a numit "fabrica de vise", iar astăzi a numit cultura de masă "mitologia secolului al XX-lea" Nicidecum o definiție metaforică care să conțină un sens mai profund decât ar părea la prima vedere! Principiul său inițial este ideea nevoii unei persoane moderne de a-și compensa nemulțumirea față de viață, de a scăpa de contradicțiile și problemele sale "insolubile" și, pentru a face acest lucru, să se cufunde într-un imaginar, fantastic, opus realității , deși în același timp, ca o geamănă, asemănătoare înșelător cu lumea ei Se află în subtextul unei astfel de vederi asupra cinematografiei ca "arta de masă" a secolului al XX-lea printre multe O tendință care, de altfel, se face simțită, așa cum s-a remarcat de mai multe ori, în cadrul artei contemporane în general, de exemplu, în literatură, cu o atenție deosebită la genul jurnalului liric, documentarului, povestirii autobiografice, și chiar și în teatru, care astăzi se transformă de bunăvoie în "dramaturgia faptului" (de la "Jurnalul Annei Frank" de Hackett și Goodrich și "Cazul Oppenheimer" de G Kiephard și J Vilard până la " iulie" de M -Șatrov și "Fericirea mea batjocoritoare" de L Malyugin) " teoreticieni burghezi - de la sociologul belgian B Pallus, care pune cinematograful la egalitate cu drogurile, până la profesorul de la Sorbona R Bays, care susține că cinematograful devine popular doar atunci când se transformă în hipnoză, magie, halucinații, paranoia, un monolog misterios, sau E Morena, care reduce esența cinematografiei la "renașterea magiei" Vraja acestei lumi magice se extinde cu mult dincolo de ecran, ea continuă să trăiască pe paginile publicațiilor ilustrate, extinzându-și rapid sfera de influență cu ajutorul a milioane de copii de înregistrări și cărți poștale și, în sfârșit, devine un adevărat factor social în realitate în sine - să subliniem un astfel de extrem de caracteristic și a nu avea analogii istorice în ceea ce privește atitudinea publicului față de artist este un fenomen ca un cult al vedetelor de film și TV Nu este deloc întâmplător, de exemplu, că nu numai jurnaliştii burghezi, ci şi sociologii le numesc pe Brigitte Bardot şi Bing Crosby un "mit" viu al vremurilor noastre - burghezi, desigur În cartea sa intitulată "Epoca televiziunii", L Bogart, unul dintre cercetătorii "artelor populare", notează că pentru mase o persoană care vorbește la televizor, chiar dacă nu este deloc o personalitate remarcabilă, apare întotdeauna ca cineva marcat cu sigiliul semnificației, înconjurat de un halou de exclusivitate și atenție și, astfel, în cele din urmă, ca reprezentant al unei lumi în care viața este "mai interesantă, mai diversă și mai plină decât în realitate" În acest sens, televiziunea, cu calitatea sa deosebită a realității imaginii, depășește atât radioul, cât și tiparul, deoarece aici se adaugă autenticitatea vizualizării directe la credința "naivă" a maselor în cuvântul tipărit sau rostit la radio G Seldes, nu fără motiv, observă că impactul normelor pe care artele de masă le poartă în sine este uneori mai puternic decât influența bunului simț, a tradițiilor, a obiceiurilor, a reglementărilor legale și a legilor legale Astfel, autenticitatea și vizibilitatea specifică cinematografiei și televiziunii devin un instrument de cultivare a unei atitudini pasive, lipsite de critică, creativă față de viață, eliberând spectatorul, după G Seldes, de orice Din punctul de vedere al prevalenței și influenței "spontane" a unor astfel de opinii, este curios că chiar și o astfel de figură de film atât de departe de conceptul de "arte populare" precum R Clair, de exemplu, observă că "realizarea unei filmul care doar încântă sau distrează este util, fie și numai prin faptul că aduce o fericire trecătoare contemporanilor noștri", iar J Giraudoux scrie că "dacă în teatru spectatorul caută să vadă viața, să se regăsească, atunci în cinema este atras de dorința de a se uita de sine, de a se îndepărta de ceea ce îl înconjoară, până la dezintegrarea completă a personalității "(vezi cartea: Louis Daken Cinema - profesia noastră M , , p ) L V a g a g t Epoca televiziunii NY, S Se des Artele publice N Y Artă și oameni nevoia de a reflecta asupra a ceea ce vede, pentru că, după cum scrie un alt cercetător, F Ricci, aceste arte "au proprietatea de a imagina pentru mine, de a imagina în locul meu și în același timp în afara mea într-un mod mai convingător și mai bogat " Gama de idei care este cu adevărat tipică pentru atitudinea mitologică față de realitate, adică o atitudine bazată nu atât pe o convingere autentică, născută din cunoaștere, cât pe un sentiment de credință inexplicabilă Căci o atitudine mitologică este întotdeauna o atitudine de cult În curentul său principal, arta devine cu ușurință nu doar un mod de distracție pasivă, divertisment necugetat, ci și un mijloc de afirmare a ideilor, normelor morale, valorilor estetice care nu au nimic de-a face cu valorile reale, cu logica reală a dezvoltării viața, adevărul ei istoric profund Din acest punct de vedere, poveștile polițiste pur "divertisment", "western-urile" de cowboy sau "show-urile" muzicale, de exemplu, sunt departe de cel mai rău rău spiritual Situația este mai gravă în acele cazuri în care arta se dovedește a fi o formă estetică a diverselor iluzii ideologice și, mai presus de toate, ideea dependenței unei persoane de ceea ce nu poate exercita nicio influență reală este caracteristică "mitologiei" Un astfel de concept se poate baza pe diverse motive filozofice și politice - de la ideile de înrobire a unei persoane de către puterea tehnologiei moderne sau a propriei naturi biologice și tot felul de nuanțe ale conștiinței religioase, până la teoria elitei sociale, dar ele pornesc în egală măsură de la opoziția credinței oarbe la cunoașterea reală, pasivitatea socială față de luptă, "subordonarea totală" a omului - adevărata sa libertate În toate cazurile, ideea centrală aici este ideea de dependență, "non-libertate" a unei persoane în lumea modernă În societatea burgheză, ea reflectă în cele din urmă acea "dependență de subiect" care, ascunzându-se sub pretextul libertății personale, se amestecă în viața unei persoane la fiecare pas și îi determină soarta În același rând există și un opus exterior, dar, în esență, pornind de la aceleași premise atitudinea față de lumea modernă ca element de șansă absolută, "totală", în domeniul căruia sarcina este doar de a nu rata șansa care cade în sarcina oricărei șanse - o situație care se termină de obicei cu un "happy-end" tradițional "Accidentul" însuși aici capătă un caracter "fatal", iar "sfârșitul fericit" simbolizează doar vulgaritatea care, potrivit lui Marx, colorează invariabil conștiința burgheză acolo unde pare a fi "mulțumită de sine" În cel mai bun caz, reparând în felul său natura dramatică a situației "Revue internaţionale de filmologie", , nr loveka în lumea modernă, o astfel de artă ia în același timp status quo-ul ca un dat Refuză în acest sens din orice perspective și nu lasă unei persoane, în esență, nicio speranță, oferindu-se să atragă consolare în conștiința acestei inevitabilități Acolo unde o astfel de artă afirmă activitatea eroului său, fie că este vorba despre un "seif made-men", un self-made man - un "tip dur" ("tough gay" din seria de eroi Marlon Brando, sau un super-spion James Bond), nu depășește ideile de individualism cu afirmarea sa de libertate față de principiile morale, cultul forței brute sau aventurismul pur și simplu Cu toate acestea, aceasta nu este deloc o manifestare a adevăratei independențe a individului, deoarece în acest caz o persoană nu acționează ca subiect al istoriei, o figură istorică, se adaptează la condițiile sociale existente și nu le creează În același mod, noile posibilități de comunicare umană deschise de televiziune și simbolizând intensitatea legăturilor sociale și psihologice în care o persoană este inclusă astăzi, "unitatea" societății, în care responsabilitatea individului pentru soarta sa, pentru tot ceea ce se întâmplă în el, "pentru ceea ce, s-ar părea, nu depinde de tine" (în cuvintele lui Saint-Exupery), se poate transforma în opusul său - doar o iluzie de implicare în viața publică, care de fapt paralizează activitatea creativă și domeniul unei persoane O "fereastră asupra lumii" poate deveni un zid, ispititor de transparent, dar în realitate de nepătruns și numai îngrăditor-w O întreținerea omului din această lume, stând între ei Dar putem presupune că toate acestea decurg din însăși natura cinematografiei și a televiziunii? A fi de acord cu acest lucru ar însemna să întorci întreaga problemă Fixând corect contradicțiile reale în dezvoltarea culturii artistice, în primul rând în condițiile societății burgheze, teoria "artelor populare" face o imagine inversată ideologic a acestor contradicții Conține un dublu neadevăr: un neadevăr față de artele de masă și față de masele înseși Prima dintre ele este deja infirmată printr-o simplă referire atât la istoria, cât și la practica acestor arte, dintre care cel mai matur este cinematograful, care a creat valori atât de durabile precum filmele lui S Eisenstein, V Pudovkin, A Dovzhenko, D Vertov, arta lui Ch Chaplin și neorealismul italian, filme de I Ivens și F Fellini Chiar mai convingător decât visul, este infirmat de faptul incontestabil că formarea principiilor înseși estetice ale cinematografiei ca artă, conștientizarea lui de "sine" nu a stat deloc trăind în iluzii care înlocuiesc participarea lui la viața reală (Vezi G And nd e s Die Antianiertheit des Menschen Miinchen, ) * calea producției comerciale a cinematografiei hollywoodiene sau italiene de "telefoane albe", dar pe calea căutării cinematografiei progresive și mai ales a artei cinematografice revoluționare sovietice a anilor , artă care a deschis, potrivit unuia dintre fondatorii cinematografiei, D Griffith, "o nouă eră estetică" și care poate duce o sarcină uriașă de activitate socială Natura estetică a acestor arte presupune trezirea acestei activități - aceasta este funcția lor estetică cea mai importantă Trădarea față de ea nu se întâmplă fără urmă și este cumpărată cu prețul pierderii valorii artistice - aici nu mai sunt necesare exemple, istoria cinematografiei este plină de ele O astfel de artă, în esență, se poate baza doar pe subdezvoltarea gustului estetic, să speculeze asupra ei A doua minciună aici este că teoria "artelor populare" vede masele într-un mod părtinitor și unilateral, pornind doar de la "prejudecățile" reale ale conștiinței maselor, a căror "înlăturare" sunt artele de masă chemat să servească la distrugere Unul dintre cei mai acuți regizori social ai Franței, Claude Autan-Lara, gândindu-se la funcția socială a cinematografiei, nu își amintește întâmplător de fraza lui Thiers: "Dacă oamenii sunt prea deștepți, nu pot fi controlați" "Cinema", continuă Otan-Lara, "este un mijloc de a face oamenii inteligenți și, prin urmare, de necontrolat pentru domnul Thiers" p Teoria "artelor populare", în mod conștient sau fără să vrea, contribuie la cultivarea indiferenței sociale și a înclinațiilor individualiste, a standardizării deprimante a conștiinței și la pierderea creativității umane În acest sens, ignoră o altă latură importantă a conștiinței și activității maselor - "rațiunea", practica revoluționară, unde cu "cea mai mare strălucire și bogăție" (Lenin) se dezvăluie principiul lor inerent creator, constructiv Asemenea încercări se reduc, de regulă, la faptul că "înrobirea intelectuală și socială a individului, datorită unor condiții istorice specifice, este prezentată ca eterna "individualitate și particularitate a acestui individ" Un astfel de punct de vedere este antiumanist în esența sa, deoarece într-un moment în care adevăratul umanism în artă - astăzi mai mult ca niciodată - este inseparabil de sarcina de a spune unei persoane adevărul despre lumea în care trăiește și despre sine , pentru a-i trezi conștiința de sine, ea susține că omul masei caută să influențeze toate domeniile vieții, deși nu este deloc pregătit pentru acest rol Mai mult, în beneficiul "Les Lettres Françaises", , nr K Marx şi F Engels Opere, vol M , , p această persoană, justifică dreptul altora de a-și reglementa viața spirituală, de a-și reglementa și limita contactul cu realitatea Este antiumanistă deoarece se bazează pe recunoașterea a două straturi paralele și nemiscibile ale culturii , făcând ecou ideea extrem de populară în sociologia și estetica burgheză modernă - de la Ortega y Gasset la T Elliot - ideea că această împrejurare există astăzi condiția principală pentru conservare sau mai bine zis, apărarea adevăratelor valori ale artei În acest sens, această teorie este o reflectare a problemei relației dintre artă și mase largi de oameni în forma în care apare conștiinței burgheze: sub forma unei contradicții insolubile a istoriei, contradicție care este de fapt rezolvată prin transformarea socială a vieții, creând adevărate premise pentru "apropierea reciprocă a artei de popor și a poporului de artă " Astazi acest lucru a fost dovedit practic de experiența revoluției și de realizările culturii noastre artistice , în cursul căreia însăși opoziția dintre caracterul de masă și valoarea artistică a artei este înlăturată istoric Acest proces nu este lin, se realizează prin depășirea dificultăților și contradicțiilor semnificative, dar direcția lui este tocmai aceasta În logica sa internă, este direct opus direcției teoriei "artelor populare" În mod similar, nu se poate fi de acord cu un alt punct de vedere asupra cinematografiei și televiziunii ca arte de masă, care pornește în multe privințe din premise sociale și estetice opuse Dacă conceptul de "arte populare" le consideră un fel de "dumping estetic", un surogat al artei cu care masele ar trebui să se mulțumească, atunci această viziune, dimpotrivă, tinde să vadă în cinema și televiziune un fel de model a culturii artistice a viitorului și, în primul rând, a artelor spectacolului În acest sens, putem spune că istoria se repetă oarecum Așa cum odată, în zorii cinematografiei, amploarea publicului său și noile orizonturi artistice deschise de aceasta, care la început par a fi în general nelimitate, dau naștere ideilor de "cinematizare" a culturii - până la excluderea alte arte din ea sau transformarea lor radicală, deci evoluția rapidă estetică și tehnică a cinematografiei moderne care are loc astăzi sub ochii noștri, nașterea L Bogart, de exemplu, crede că una și aceeași persoană abordează cultura de masă și de elită cu criterii complet diferite Lenin despre cultură și artă, p iar progresul rapid al televiziunii dau naștere unui nou val de "cine-centrism" și "telecentrism" Aceste tendințe capătă diverse nuanțe - discursuri despre "era estetică a cinematografiei", despre cinematografia ca cea mai înaltă întruchipare a realismului modern, încercări de a prezenta evoluția artelor spectacolului ca o mișcare de la teatru la cinema și apoi la televiziune etc Sunt insuportabile atât din punct de vedere sociologic, cât și din punct de vedere estetic În termeni sociologici, bazate pe premisa absolut corectă că cultura comunistă este cultura de masă, cultura maselor, astfel de tendințe se bazează, totuși, pe o înțelegere unilaterală, simplificată, a naturii de masă a acestei culturi De fapt, criteriul său decisiv nu este atât în "circulația" unei opere date, specifice, cât în saturarea culturii artistice cu diverse forme de artă; nu atât în condiția obligatorie ca fiecare operă să devină proprietatea tuturor, cât în disponibilitatea - atât în mod obiectiv, cât și subiectiv - a oricărei forme de artă pentru fiecare membru al societății Cu alte cuvinte, această problemă nu este doar de a crește circulația artei, ci și de a educa o persoană dezvoltată cuprinzător - inclusiv din punct de vedere estetic - care să-și păstreze individualitatea spirituală Aici intrăm în contact cu o altă latură, deja estetică, a problemei și, în special, cu iluzia estetică pe care se bazează poziția susținătorilor "cinema-centrismului" Aceasta este o iluzie a cinematografiei care se apropie de un fel de mijloace universale și cuprinzătoare de reflectare artistică a vieții, care întruchipează cel mai clar tendința conștiinței artistice moderne către sinteticitate Lărgimea din ce în ce mai mare a gamei cinematografiei moderne, interpretând cu ușurință diverse forme vizuale, literare, teatrale; influența sa incontestabilă și în continuă creștere asupra întregii culturi artistice a secolului XX, inclusiv teatrul, pictura, muzica și chiar literatura, pare să confirme realitatea acestui proces Cu toate acestea, în realitate situația este mult mai complicată Ar fi absurd să slăbim rolul enorm al cinematografiei în arta timpului nostru sau să punem la îndoială importanța căreia îi va aparține mâine Dar în declaraţiile care astăzi Vezi: M Romm Să ne uităm la drum - "Arta cinematografiei", , nr E Gabrilovich La pauza "Cultură și viață", decembrie Simptomatică în acest sens este evoluția vederilor lui S Eisenstein, care, începând din anii cu respingerea teatrului (vezi, de exemplu, "Două cranii ale lui Alexandru cel Grozav"), apoi din nou, în anii , revine la ideile unei anumite arte universale spectaculoase (vezi Opere, vol III M , ) deşi recunoaşte misiunea istorică a teatrului "toate barierele și restricțiile care au stat în calea cinematografiei au fost în cele din urmă date deoparte", că acum "literal totul este accesibil cinematografiei" sau că cinematografia este arta viitorului comunist ideea logicii și modalităţi de dezvoltare a culturii artistice însăşi Oricât de îmbogățită și de complicată ar fi imaginea filmului în procesul de evoluție, cinematograful nu va înlocui niciodată pentru noi nici literatura cu bogăția sa intelectuală și claritatea, nici muzica în înțelegerea lumii emoționale a unei persoane, nici pictura în profunzime și subtilitate de a vedea lumea obiectivă, arte care, de altfel, evoluează și ei în propria sferă, cucerind noi oportunități Desigur, nu este vorba despre interdicții dogmatice ridicate pe calea cinematografiei, nu despre reglementarea căutărilor sale artistice, ci despre ceea ce se află în însăși natura sa și natura artelor conexe Cinematograful poate, de exemplu, să atingă o plinătate intelectuală și mai mare, dar tot nu va deveni pentru noi o "școală de gândire" în sensul special în care este literatură, unde gândirea nu este doar rezultatul, ci rezultatul studiului viața, dar și cel mai important element al creativității artistice țesătură, structurile ei și, în același timp, un instrument, un instrument cu care artistul înfățișează și realizează realitatea însăși și prin care, doar parcurgând acest proces de gândire "înapoi" ", percepem o operă literară În același mod, deși rămâne el însuși, cinematograful nu va deveni un astfel de instrument de formare a emoțiilor precum muzica sau "viziuni asupra lumii" ca artă plastică kusstvo Cinematograful sintetic este o definiție devenită un loc comun, un concept, strict vorbind, foarte condiționat, limitat de specificul cinematografiei În limitele sale, și deloc în cadrul întregului sistem de arte, acest concept își dobândește valoarea reală SENS Încercările de a ignora acest lucru duc invariabil în practica cinematografiei la pierderea persuasivității artistice și, în teorie, la o E Gabrilovich La pauza "Cultură și viață", decembrie M Romm Decret op d Mai pe larg, autorul a avut ocazia să atingă acest aspect al problemei în articolul "Cinema, teatru, televiziune azi și mâine " - Sat "Întrebări de cinematografie", nr M , Editura Academiei de Științe a URSS, , p - În general, "arta sintetică" este un concept care ar trebui tratat cu prudență, mai degrabă ca un termen deja stabilit decât ca o definiție strict științifică Să nu uităm, de exemplu, că însuși conceptul de "sinteză" în sensul în care este folosit în raport cu procesul de dezvoltare istorică - în special, de către Hegel - denotă o fază a acestei dezvoltări care îi "înlocuiește" etapele anterioare versatilitatea și inconsecvența, care au marcat, de exemplu, cu toată polaritatea ei, teoria "cinematului intelectual" de S Eisenstein sau ideile "realismului fotografic" Kraka-Wer Din acest punct de vedere, ideile de "universalizare" a cinematografiei, exprimate de S Eisenstein, V Pudovkin sau R Arheim (în ciuda faptului că cei dintâi asociau acest lucru cu progresul, iar pe cel din urmă cu criza artei), precum şi motivele moderne ale "cinema-centrismului", nu sunt decât o reflectare a tendinţelor cinematografiei într-o etapă sau alta a dezvoltării sale istorice Un alt aspect al întrebării nu este mai puțin important aici Dezvoltarea culturii artistice în sine este determinată nu numai de dorința de sinteză, ci în egală măsură de procesele de diferențiere, de "conștiința de sine a artelor" estetică, de apariția de noi forme, de complexitatea crescândă a impactului lor, de procese care sunt asociată cu un studiu din ce în ce mai profund și mai subtil al artei de diferite straturi și zone viața, pe de o parte, și în același timp cu dezvoltarea multifațetă a personalității, afirmarea bogăției individualității ei, pe de altă parte Tendințele sintetice operează și în arta contemporană, răspunzând nevoii de a sublinia integritatea acestei personalități și unitatea realității în sine (în dialectica acestor procese de diferențiere și sinteză, poate exista o anumită analogie cu dezvoltarea științei moderne) Dar aceasta duce, în cele din urmă, nu atât spre universalizarea artei sau dominarea formelor generalizate, cât spre o sinteză, al cărei focus este o personalitate dezvoltată armonios, care se referă liber la întreaga diversitate a artei și la bogăția experienței sociale cuprinse în ea La capătul drumului pe care se dezvoltă gândirea "centriștilor de film", nu apar doar contururile unui fel de "super-artă", care a dizolvat alte forme de artă în sine și s-a transformat într-un surogat rece și mort pentru realitatea însăși - o imagine care ne face să ne amintim de romanul lui Ray Bradbury Fahrenheit în care o persoană se pierde într-o "realitate" artificială care îl înconjoară din toate părțile, care îl privește de pe pereți - ecranele de televiziune ale camerei sale, sau "Arta senzorială" dintr-un alt roman - "Brave New World" de Aldous Huxley, care desenează o caricatură a societății totalitare În același timp, aici se ridică fantoma unei persoane unificate spiritual, mulțumită de o astfel de artă, lipsită inevitabil de creativitate și individualitate artistică Perspectiva, oricât de paradoxală ar părea, este undeva în concordanță cu cercul de idei al teoriei "artelor populare" Adevărata dialectică a culturii artistice comuniste, cultura societății, unde principiul liberei dezvoltări a individului constă în primul rând în faptul că "toată lumea în care Ra fael, ar trebui să se poată dezvolta nestingherit" , capătă un caracter complet diferit, opus Structura sa internă în felul ei, așa cum spune, repetă structura societății însăși, a cărei unitate nu este suma membrilor dezvoltați în mod egal și absolut universal, ci o asociație de indivizi care dau naștere și "creează spiritual unii pe alții" " Calea către această emancipare a tuturor potențialelor creative ale artei și a personalității umane trece prin naționalitatea artei, accesibilitatea tuturor bogățiilor ei către cele mai largi mase și dezvoltarea abilităților lor estetice Astfel, problema artelor de masă, perspectivele lor istorice în cultura noastră, nu se poate reduce nici la ideile teoriei "artelor populare", nici la hegemonia estetică a cinematografiei și televiziunii Problema culturii de masă nu există în țara noastră și nu poate exista ca o problemă a două culturi, deși astăzi nu toate valorile sale artistice sunt la fel de accesibile tuturor În acest sens, de exemplu, nu se poate fi de acord cu K Teplitz, care în discuția care a avut loc în Polonia a apărat ideea împărțirii oricărei culturi în "intelectuale" și de masă, sau cu un alt estetician polonez, S Kiselevsky, care a propus principiul "două ° modalităţi" în dezvoltarea culturii Dar asta nu înseamnă că nu există nicio problemă Ea apare deja în legătură cu rolul deosebit pe care aceste arte îl joacă în educația estetică a oamenilor Cunoscuta evaluare a cinematografiei a lui Lenin ca fiind cea mai importantă dintre arte, exprimată de el în zorii revoluției culturale, își păstrează astăzi cel mai important sens metodologic atât din punct de vedere social, cât și din punct de vedere estetic Problema începe cu responsabilitatea enormă a cinematografiei și televiziunii, care cade asupra lor în formarea imaginii spirituale a omului nou Se explică prin faptul că aceste arte poartă astăzi valori artistice pentru o gamă mult mai largă de oameni decât orice altă artă, că în ceea ce privește masa publicului lor și frecvența întâlnirilor cu acesta, pur și simplu nu au egal K Marx şi F Engels Opere, vol , p Ibid , p Vezi: Literatură străină, , nr , p ; și, de asemenea: S K este adică- le wsk i Z myzykș przez lata Cracovia, Să reamintim că numărul vizitelor la cinematograf în se ridica la , miliarde (pentru comparație, observăm că de milioane de spectatori au vizitat teatre și concerte în același an) Potențialul estetic pe care arta de masă îl poartă în sine este invariabil multiplicat de toate milioanele de spectatori și are un impact uriaș asupra dezvoltării estetice a fiecărui individ Pe de altă parte, este foarte important și faptul că astăzi aceste arte - să recunoaștem - sunt încă cele mai populare pentru mulți, iar pentru unii, aproape singurele forme de cultură artistică cu care intră în contact sistematic, zilnic Am spus deja că dezvoltarea culturii artistice socialiste este legată de depășirea dezvoltării neuniforme a artei, caracteristică acesteia de-a lungul istoriei sale, și de formarea unei personalități dezvoltate armonios și cuprinzător Cu toate acestea, dacă vorbim despre astăzi, atunci considerăm acest lucru nu ca o tendință, ci ca pe un obiectiv deja atins, ar fi semnificativ pentru iluzii și să trecem pe lângă problemele reale ale educației estetice cu care se confruntă arta noastră astăzi Evaluarea cantitativă capătă în acest caz un sens calitativ Ea devine mai ales tangibilă în lumina faptului că impactul artei, după cum știți, nu este niciodată neutru și fie îmbogățește spiritual o persoană, forțându-l să descopere ceva nou în realitate și în sine, fie sărăcește, îi limitează lumea interioară , o reduce la nivelul propriu Poate că acest lucru se vede cel mai clar în exemplul televiziunii, o artă care a devenit cotidiană pentru noi, o parte a vieții noastre de zi cu zi; și în același timp arta celor mai "persistente" și active Cinematograful este mai "de zi cu zi" decât, să zicem, teatrul, dar când mergem la cinema, mergem totuși intenționat pentru a primi plăcere estetică Televiziunea, care a intrat "sinele" în casa noastră, o percepem ca ceva familiar, obișnuit, iar aici, dimpotrivă, există o parte a publicului pentru care este nevoie de un efort pentru a abandona acest "spectacol casnic" Afișându-și programele la milioane de oameni în mod sistematic, de la seară la seară, timp de multe ore la rând, devine norma pentru ei, >">•> B SH RA G I N Diferența istorică între naționalitate și caracterul de masă al artei S BATRAKOVA Principiul naționalității artei și al personalității artistului A KARYAGIN Arte spectaculoase de masă și educație estetică a oamenilor Un V A R T A N O V Despre mijloacele de distribuire în masă a operelor de artă ^ N SHAHNAZAROV Muzică și oameni B T AS A AO B Dezvoltarea principiului naționalității în arhitectura sovietică Un VARTANOV Creativitate artistică amatoare și artă profesională YU DAVYDOV Critica conceptelor elitiste ale artei ARTA SI OAMENII (Rezumat de articole) Aprobat pentru publicare de către Institutul de Istoria Artei al Ministerului Culturii al URSS Editor editura K M Kantor Editor tehnic V V Tarasova tipar /ХЦ l Predat în setul /VII Semnat la Format X '/ Pech Uch -ed l Tiraj exemplare Ed Nr Tip zak T Pret rub k Editura Nauka Moscova, K- , Podsosensky per , Tipografia a II-a a editurii Nauka Moscova, G- , strada Shubinsky, MAGAZINE "AKADEMKNIGA" OFERĂ-ȚI ATENȚIA CĂRȚI NOI DE ARTĂ: Klyuev V G, Vederi teatrale și estetice ale lui Brecht p k Arta clasica in strainatate p p k TUROVA V V Grafică franceză modernă (Afiș - caricatură) p p k RUBANOVA I I Cinematograf polonez - (Filme despre război și ocupație) p k ZOGRAF N G Teatrul Maly la sfârșitul secolului XIX - începutul secolului XX p p k T I și a A Arhitectura rezidențială rusă din piatră din secolul al XVII-lea pagini p k TRIMITEȚI COMENZIILE DVS LA MAGAZINELE AKADEMKNIGA LA ADRESELE: Moscova, V- , Michurinsky Prospekt, , "Carte prin poștă" Moscova, st Gorki, ani; Sf Vavilov, / ; Leningrad, Liteiny prospect, ; Kiev, st Lenina, de ani; Harkov, Ufimsky per / ; Alma-Ata, st Furmanova, ; Tașkent, st Rustaveli, ; Novosibirsk, Krasny prospect, de ani; Ufa, Oktyabrsky prospect, ; strada comunist, ; Sverdlovsk, st Belinsky, -in; Frunze, Bulevardul Dzerjinski, ERORI Pagină String Printed Trebuie să fie St arta artei sn Eriedell Friedell St Exact St Prometeu Anteeu St similar ilogic ST Arnheim Arnheim Artă și oameni (colecție) ARTA SI OAMENII 